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Cimatics 2009: Festival e Citta’ 

Lucrezia Cippitelli 



Si è appena conclusa la settima 
edizione del festival Cimatics 2009 di 
Bruxelles, dopo una dieci giorni 
intensa di avvenimenti che hanno 
coinvolto tutta la città. 

Il meccanismo di questo festival nato 
come evento focalizzato su vjing e 
cultura audiovisiva ed elettronica, 
sembra oramai essersi stabilizzato sul 
modello dell’ "evento diffuso" (così 
come era successo per l’edizione 
passata, si veda il report su Digimag 
40 di Dicembre 2008-Gennaio 2009 
dal titolo "Cimatics 2008, non solo 
vjing" - 

http://www.digicult.it/digimaq/articl 

e.asp?id=1525) . che ha coinvolto cioè 
la maggior parte delle realtà che a 
Bruxelles si muovono nell’ambito dei 
nuovi media. 


Dal 20 al 29 novembre, una serie di 
screenings, performances, 
conferenze, incontri, workshop e 
serate musicali hanno animato il 
Museo d’Arte Moderna Bozar, il 
Beursschouwburg (che da sola aveva 
ospitato l’edizione del 2007), il centro 
Imal, lo spazio per concerti e 
performances Les Brigittines, il 
medialab MediaRuimte (gestito da 
LAB[au]), lo spazio sociale Recyclart, il 
club più famoso della città Fuse ed 
addirittura l’Atomium, la costruzione 
che maggiormente segna il landscape 
cittadino. 

La scelta di fondare l’edizione 09 
proprio sull’interazione tra diverse 
entità produttive e di ricerca della 
città è diventata una marca costitutiva 
del festival guidato da Bram Crevits e 
Nicolas Wierinck, a tal punto che il suo 
sottotitolo è strategicamente stato 
cambiato in "Citywide international 
festival for advanced creativity”. 
Sparisce il vjing, spariscono 
l’audiovideo dal vivo e ci troviamo così 
di fronte alla volontà di scattare 
un’istantanea sulle ricerche più 
sperimentali della contemporaneità. 
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Beursschouwburg Art Center - Flu 
Power Flu installation by Stefano 
Cago! 


Tant’è, ci ha confermato Bram Crevits, 
che la prossima edizione avrà nel suo 
sottotitolo proprio questa dicitura, 
"contemporaneità”. Un segno 
interessante a mio parere sul fatto che 
forse nel 2009 focalizzarsi sui nuovi 
media non ha più molto senso. E’ 
illuminante a questo proposito 
ricordare che appena concluso 
Cimatics, dal 1 dicembre al 3 dicembre 
la comunità si è ritrovata ad 
Eindhoven per incontrarsi nell’appena 
nato Baltan Lab e discutere sul futuro 
del Media Lab. Segno che le istanze di 
ricerca giocosa, sperimentazione ed 
autoaffermazione di queste realtà 
sono arrivate al punto di doversi 
fermare e chiedere qual’è il loro senso 
oggi, qual’è il loro scopo, qual’è la loro 
relazione con l’arte, quali le strategie 
economiche per sopravvivere e quali 
le possibilità di trovare forme di 
collaborazione e condivisione delle 
ricerche per evitare il rischio di 
chiusura ed involuzione su sé stessi. 

Negli anni Cimatics si è trasformato in 


un’organizzazione che non solo 
gestisce il festival, ma si propone 
anche come producer. Cimatics è 
quindi diventata una “platform" nel 
tentativo non solo di raccogliere e 
mette in display l’arte legata alle 
sperimentazioni audiovisive, ma 
soprattutto di seguirne le fasi 
produttive (dal finanziamento alla 
promozione). 

Gli ultimi progetti di Ryoichi Kurokawa 
e dei fratelli Debackere rientrano in 
questa nuova progettualità. 
L’installazione Vector proprio di Boris 
e Bresch Debackere, noti 
internazionalmente con la precedente 
performance di live cinema Rotor, è 
stata mostrata in anteprima nella sua 
fase di elaborazione ad apertura del 
festival. L'ultimo concerto audiovisivo 
Rheo di Kurokawa è stato invece 
presentatato in anteprima al Bozar, in 
una serata che ha visto anche la 
partecipazione di Ulf Langheinrich e 
del suo ultimo lavoro Land, 
performance audiovisiva in 3D. 

Le performances si sono susseguite 
nella stessa serata avendo forse come 
comune denominatore la riproduzione 
di estesi paesaggi naturali e non. Per 
l’artista giapponese (di stanza da un 
anno a Bruxelles come studente del 
corso post-master Transmedia), 
l'incontro con questo landscape 
(naturale e metropolitano) è 
puramente estetico: un set up su tre 
schermi posizionati in verticale mostra 
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sequenze audiovisive dalle quali gli 
elementi affiorano lentamente da una 
renderizzazione che le ha rese forme 
astratte. Rheo è un lavoro molto 
accattivante, tant’è che il termine che 
si sente più spesso dopo la 
performance (applauditissima da un 
pubblico di addetti ai lavori e non) è 
“bellissimo”. Certo le sequenze di 
cascate, catene montuose a perdita 
d’occhio, mari profondi, spazi urbani 
verticali e cementificati, sono uno 
spettacolo godibile. Rimane 
comunque il dubbio che non ci sia 
molta liveness in questo lavoro che 
sembra essere organizzato come la 
proiezione di tre video 
precedentemente elaborati e 
renderizzati accompagnata da un 
suono sul quale l’artista opera dal vivo. 



Ulf Langheinrich - Land 


Lo stesso discorso si può forse fare 
per Ulf Langheinrich: ci si chiede dove 
sia finito l’elemento live della 
performance. Lo spettacolo di Land è 
comunque un godibile (anche se forse 
troppo lungo), in cui la natura ci si 
palesa davanti come elemento oscuro 


e minaccioso, che si autogenera in 
trasformazioni che la rendono ora un 
oceano profondo ora un cielo da Star 
Trek, che aM’improvviso si estende 
sopra le teste degli spettatori grazie al 
potere del 3D. Un trip audiovisivo 
condito da luci stroboscopiche e bassi 
profondi. 

Le performance audiovisive sono 
forse state l’elemento di forza di 
Cimatics 09. Nella chiesa sconsacrata 
delle Brigittines, oggi restaurata come 
spazio culturale polivalente, due 
serate consecutive legate 
all’audiovisivo performato hanno 
presentato tra gli altri i lavori di 
Telcosystems, Herman Kolgen e di 
Ogino Knauss. Mortai Electric del trio 
olandese Telcosystems (gli animatori 
del festival Sonic Acts di Amsterdam e 
del sopra citato Baltan Medialab di 
Eindhoven, Lucas van der Velden, 
Cideon Kiers and David Kiers) era già 
stato presentato quest’anno a Berlino 
durante Transmediale. Si tratta di una 
performance densa, che sembra 
portarti aM’interno delle viscere di una 
macchina per viverne il 
funzionamento. Il suono è forse 
l’elemento più intenso di questo 
lavoro: rende lo spazio tangibile, l’aria 
quasi densa di onde sonore che ti 
circondano, ti fanno vibrare e 
attaccano l’apparato auditivo. Un 
lavoro durante il quale non ci si chiede 
se si sta assistendo a un video 
mandato in play o a una performance 
generativa: si tratta di pura esperienza 
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fisica. 

Il tanto atteso video di Herman Kolgen 
(che dopo quasi un decennio di 
attività con l’altra metà del duo 
Skolz_Kolgen, ora si dedica alla 
pubblicità ed al video in HD), Inject 
coprodotto da Arcadi che sono anche 
i producer del festival Nemo di Parigi 
e dal Canada Arts Council), è risultato 
troppo lungo, troppo videoclip, 
troppo HD, troppo pretenzioso. La 
quasi tridimensionalità deM’immagine 
ad alta definizione (che fa sembrare 
tangibili le bolle di ossigeno che 
escono dall’apparato respiratorio di un 
essere umano vagamente orientale, 
gettato ad affogare in un container 
pieno d'acqua, un trucco visivo che 
dopo Bill Viola è diventato la prassi dei 
video pubblicitari - si veda quello 
della pasta Barilla) non ha aggiunto 
nulla a questo lavoro, sul quale oltre a 
un interrogarmi ricorrentemente su 
quando ne avrei visto la fine, ho 
cercato invano di riscontrare una 
qualche possibile traccia di liveness. 



Herman Kolgen - Inject 


Molto Forte il lavoro degli Italiani 


Ogino Knauss, che sono stati invitati 
da Cimatics a lavorare in residency a 
Bruxelles per disvelare e narrare in 
una sinfonia audiovisiva i segni di una 
città in trasformazione. The 
geographer. Cité administrative è il 
risultato di questo lavoro di flaneurs e 
collezionisti di segni nascosti, 
perfettamente in sintonia con la 
ricerca portata avanti oramai da più di 
un decennio dal trio. 

Treni e stazioni, segni sulle pareti 
scrostate dei muri, pattern geometrici 
e quasi astratti degli edifici 
amministrativi ipermoderni ora in 
abbandono sono il primo output della 
ricerca sul territorio urbano della 
capitale europea di Ogino Knauss: la 
città in perenne trasformazione, il cui 
centro amministrativo (che coinvolge 
anche gli edifici lussureggianti e 
futuristici delle istituzioni Ue) sta 
lentamente divorando i quartieri 
residenziali e sta nello stesso tempo 
cadendo a pezzi. La performance è 
interamente fondata sulla costruzione 
collettiva e geninuamente dal vivo di 
un’esperienza audiovisiva nel quale si 
è risucchiati a scoprire l’interno degli 
edifici in via di smantellamento dei 
quali all’inizio vediamo solo le 
superfici lucide e cromate. Le migliaia 
di immagini raccolte durante la 
residency vengono messe in sequenza 
ed assimilate al suono prodotto dal 
vivo, mentre una voce parla di attese, 
spazi in disfacimento, identità della 
città. 


6 


Accanto alle performances 
audiovisive, Cimatics ha messo in 
networking anche eventi di carattere 
teorico che si sono svolti durante la 
settimana del festival. La due giorni di 
Video Vortex, creatura di Ceert Lovink 
che ha portato da Amsterdam i suoi 
studenti ad ascoltare un nutrito 
gruppo di specialisti di video e 
networking, ha aperto il festival 
all’Atomium (l’ogetto di design urbano 
più eccezionale e sottovalutato della 
modernità). Una conferenza intitolata 
The city of sounds (tra i relatori anche 
Lorenzo Tripodi, membro di Ogino 
Knauss e il musicista e curatore Cari 
Michael Van Hauswolff) ha invece 
fatto interagire la già citata 
Transmedia insieme al centro per 
l’arte Imal. 

Lo stesso Imal ha approfittato di 
Cimatics per esporre Chapter 7 - The 
Discovery, un lavoro dell’artista 
spagnolo Felix Luque Sànchez, 
prodotto dal medialab LABoral Centro 
de Arte y Creación Industriai di Cijon, 
che parteciperà anche al prossimo 
Transmediale. L'installazione è un 
omaggio alla fantascienza classica: un 
poliedro nero i cui spigoli si illuminano 
ed emettono suoni, quasi fosse un 
corpo estraneo al pianeta Terra 
arrivato da un altra galassia ed in 
attesa di comunicare con le forme 
umane che gli si avvicinano. Secondo 
le intenzioni, Chapter 7 - The 
Discovery dovrebbe essere un lavoro 
interattivo, che reagisce cioè alla 


presenza ed ai movimenti di chi ci si 
avvicina. Nella realtà l’interazione è 
alquanto confusa e non riesce 
interamente a palesarsi: per provarla 
bisogna leggere attentamente il testo 
di presentazione fornito all’ingresso 
del black box che la ospita. 



Il laboratorio e spazio espositivo 
MediaRuimte guidato dal collettivo 
LAB[au] ha invece partecipato al 
festival proponendo l’installazione 2 * 
540 kHz del musicista Finlandese Mika 
Vainio. Il lavoro è il risultato della 
residency di Vainio, uno dei due 
componenti dei quasi-ex PanSonic (in 
corso in questa fine 2009 il loro tour di 
addio), presso il MediaRuimte, che ha 
contribuito come producer alla 
realizzazione dell’opera. 

L’idea di invitare Vainio a produrre ed 
esporre è legata alla totale mancanza 
di documentazione sulla produzione 
artistica del musicista, che negli anni 
ha realizzato decine di progetti 
installativi senza però conservarne la 
memoria. 2 * 540 kHz è presentata al 
MediaRuimte insieme al lancio di un 
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libro monografico sull’artista 
realizzato dalla label tedesca Raster- 
Noton e coprodotto dagli stessi 
LAB[au]. 

Il libro (con testi a cura di Cari Michael 
Van Hauswolff e di Daniela Cascella), 
dal titolo Time Examined, è installato 
sotto forma di microfilm aM’interno 
della galleria, per essere così esplorato 
dai visitatori. La scelta di rendere 
fruibili gli estratti visivi della 
pubblicazione sotto questa forma 
deriva dalla volontà di accompagnare 
coerentemente l'installazione, che si 
presenta come un concerto per radio 
antiche sapientemente installate nella 
galleria: il tocco retro del microfilm 
ben si accompagna al carattere 
puramente analogico delle radio 
antiche ed alla loro qualità sonora 
calda, imperfetta e low definition. 2 * 
540 kHz riprende ed amplia un 
progetto precedente di Vainio che 
operava sul sintonizzatore di una 
radio: qui due composizioni di diverse 
lunghezze vengono riprodotte a loop 
da due sezioni di radio. 

Ogni composizione è trasmessa da 
due piccoli trasmettitori piazzati nel 
centro deH’installazione: ciascuno dei 
trasmettitori è settato su una 
frequenza diversa e si dà come una 
piccola radio autonoma. Le due serie 
di radio, installate come due ali a 
destra e sinistra dei due trasmettitori, 
sono sintonizzate sulle due frequenze: 
la composizione viene così diffusa 


nell’ambiente dalle radio. 



Secondo quanto affermano gli 
organizzatori nelle comunicazioni 
ufficiali, Cimatics 2010 non avrà luogo. 
La piattaforma si prende due anni di 
pausa e c’è da chiedersi come si 
evolveranno nel frattempo le cose a 
Bruxelles. La grigia capitale europea, 
città fino ad oggi totalmente 
sottostimata se paragonata a Londra 
o Parigi per il mercato dell’arte, 

Berlino o Amsterdam/Rotterdam per 
la scena d’avanguardia, Madrid e 
Barcellona per qualità della vita e gli 
investimenti nel settore culturale, 
sembra che stia diventando un polo di 
raccolta di artisti e producers, attratti 
dalle mille organizzazioni e proposte 
culturali che la città offre. 

Complici di questa evoluzione uno 
stato sociale che sostiene le politiche 
di sviluppo culturale locale: è 
soprattutto grazie a questo che spazi 
come MediaRuimte e Imal, Recyclart 
e Okno (ma anche festival come 
Cimatics) possono sopravvivere ed 
acquisire di anno in anno una 
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dimensione internazionale. 


http://www.cimatics.com/festival20 

09 / 
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Le Linee Di Indagine E Di Ricerca Di Joost 

Rekveld 

Silvia Scaravaggi 



All'inizio del 2009 è stato presentato 
per la prima volta sugli schermi 
d’eccezione del IFFF - International 
Film Festival Rotterdam, il film # 37 
nuova creazione sperimentale 
deN'autore olandese Joost Rekveld 
(1970, Terneuzen, Paesi Bassi), che ha 
ottenuto un grande successo di 
pubblico e critica grazie all’intensità 
poetica e alla bellezza visiva che ne 
contraddistinguono natura e firma 
autoriale. 

Quest’opera, lungi dall’essere un 
semplice cortometraggio per il 
piacere visivo e percettivo, è una 
produzione di sperimentazione e 
ricerca che nasce da un approccio 
scientifico e filosofico alla natura e alla 
tecnologia. La grande esperienza 
Joost Rekveld deriva oltre che dalla 
sua perenne ricerca personale, alla 


base di tutta la sua produzione, dai 
film sperimentali alle installazioni 
luminose, anche dalla grande 
conoscenza nell’ambito del cinema 
sperimentale e dell’audiovisivo 
acquisita grazie alle collaborazioni 
come curatore per l’Impakt Festival di 
Utrecht, il De Balie, più antico cinema 
di Amsterdam, il DEAF Festival di 
Rotterdam, il Belgian Filmmseum di 
Brussels, Nndependent Film Show di 
Napoli, solo per citarne alcune. 

I primi film sperimentali di Rekveld 
risalgono ai primi anni Novanta, e tutti 
avranno, ad esclusione di pochi casi, 
un titolo legato ad una successione 
numerica. Fin dal nome dell’opera è 
ben chiaro il riferimento alla 
matematica, all’algoritmo, alla 
scienza. A partire dal 16mm IFS-film, 
prodotto dal 1991 al 1994, Rekveld 
sviluppa un progetto computerbased 
che, attraverso la sperimentazione di 
forme di disturbo dei pixel, interroga il 
mondo dell’animazione che cerca la 
purezza di forme geometriche, 
occultandone l’originaria natura. #3, 
film ancora in 16 mm del 1994, anticipa 
gli sviluppi che avrà l’opera di Rekveld 
negli anni a venire fino alle ultime 
produzioni di oggi. È un film di pura 


io 



luce, in cui le immagini derivano dalla 
registrazione del movimento di una 
sottilissima fonte luminosa con una 
lunghissima esposizione, che 
permette di lasciare tracce 
sull’emulsione. La scienza incontra la 
poesia visiva e la musica, nell’opera di 
Rekveld raggiunge punte di sublime 
realizzazione. La pellicola 36mm del 
1999, #77, Marey Moiré, è una 
spettacolare dichiarazione di amore 
per la discontinuità del medium 
cinematografico. Con quest’opera di 
colore e movimento totali Rekvled 
vince il Grand Prix per l’animazione 
non narrativa all’Holland Animation 
Festival di Utrecht nel 2000, ed arriva 
nello stesso anno, probabilmente 
come primo film olandese ad essere 
proiettato, al Sundance Festival. 



Making of #77 - Photo by Hein va n 
Liempd 


Dal 2008 Joost Rekveld è il direttore 
dell’ArtScience Interfaculty del Royal 
Conservatory e dela Royal Academy 
dell’Aia. La ricerca di Rekvel, oggetto 
dell’intervista che segue, procede 
verso linee di indagine nel campo 
dell’ottica, della meccanica e della 


robotica, verso un’estetica atea, 
sgombra da tentativi di spettacolarità 
e di conquista. 

Silvia Scaravaggi: Visual music for thè 
eye. che cosa significa questa 
definizione nella tua attività? Quando 
hai iniziato e in che modo si è 
sviluppata la tua ricerca come artista? 

Joost Rekveld: Ho iniziato a fare film 
dopo aver visto un paio di pellicole 
sperimentali che mi impressionarono 
molto. Iniziai a leggere e a informarmi 
circa i film sperimentali e la musica 
dei colori, e scoprii che l’unico modo 
per vedere questi lavori sarebbe stato 
organizzare degli screenings. Per un 
paio di anni (dal 1990 al 1993 ndr.) 
sono stato uno dei curatori 
dell’lmpakt Festiva di Utrecht, che 
ancora esiste, e per la prima edizione 
a cui collaborai, invitai Elfriede 
Fischinger e Bill Moritz per mostrare 
una panoramica sulla storia di film 
astratto. I film che ebbero il maggior 
impatto su di me sono sicuramente 
quelli di James Whitney. Egli iniziò a 
girare con il fratello John, e questi 
primi film sono realmente ispirati dai 
principi sottesi alla musica seriale. Gli 
ultimi invece vanno ben oltre quella 
diretta ispirazione e la sua produzione 
si trasforma in altro. 

Quando ho iniziato a produrre film 
stavo studiando musica elettronica e 
computer music, così ho avviato la 
composizione cinematografica in un 
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modo molto simile a quello utilizzato 
da un compositore di musica 
elettronica. Con il passare degli anni 
mi sono mosso verso qualcosa di 
differente: mi sono sempre più 
interessato alla nostra relazione con le 
macchine e alle idee che si 
relazionano alla luce. Continuo a 
chiamare i miei lavori “visual music” 
perché è una tradizione che sento 
prossima, ma non passo più le 
giornate a lavorare sulla traslazione 
della musica in immagini o su così 
simili 

Silvia Scaravaggi: Vorrei affrontare 
anche il tema dello spazio: puoi 
spiegarmi qualcosa sugli aspetti 
spaziali della luce e in che modo devi 


relazionarti ad essi nei tuoi film 
sperimentali e nelle installazioni di 
luce? 

Joost Rekveld: Quando ho iniziato a 
filmare, ho scoperto di essere 
interessato alla vicinanza delle 
macchine che usavo, in questo senso: 
ho iniziato a pensare come poter 
realizzare autonomamente immagini 
astratte, non avendo soldi per 
strumenti “graziosi”. Perciò fu 
importante per me capire che 
prendere porzioni di pellicola e 
modificarle o iniziare a programmare 
un computer a livello di macchina, 
produceva in effetti svariate tipologie 
di risultati che significavano un uso 
efficiente ed elegante della 
tecnologia. 
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#37 - Photo courtesy by J. Rekveld 


Per questo motivo ho iniziato a 
pensare ai principi alla base di questi 
strumenti, innanzitutto all’idea che 
possiamo dominarli tagliuzzandoli in 
piccoli bit; il primo movimento fu 
catturato in una serie di stili frames, in 
seguito in una serie di scan-lines, ed 
infine in pixels o bits. 

Negli ultimi film ho iniziato ad 
interessarmi alla storia della 
prospettiva e dell’ottica, in particolar 
modo alle idee rinascimentali e 
medievali sulla propagazione della 
luce ed in che modo esse siano 
correlate ai concetti di spazio. Spesso 
questi lavori sono ispirati da tecniche 
ed esperimenti antiquati. 

Ho realizzato un film, #23.2, Book of 
Mirrors, in cui tutte le immagini sono 
prodotte dalle onde d’interferenza 
della luce direttamente sull’emulsione 
della pellicola. Questo intervento fu 
ispirato dal lavoro di Francesco 
Grimaldi, scienziato del 
diciassettesimo secolo, che scoprì il 
fenomeno della diffrazione della luce. 
Non ho usato ottiche tradizionali, ma 


ho costruito una mia macchina in cui 
la luce si diffrange e penetra 
attraverso piccoli buchi e aperture. 

Nel momento in cui riflettevo sulla 
propagazione della luce nello spazio, 
divenne per me logico produrre 
installazioni luminose, in cui il 
pubblico potesse essere nella luce. Ho 
collaborato anche a numerose 
produzioni teatrali, per cui ho 
disegnato l’illuminazione, le 
proiezioni, o alcune installazioni. 

Un mio sogno è poter costruire una 
piccola colonia di robot autonomi e 
luminosi. Grazie al lavoro con il teatro 
sto cercando su sviluppare questa 
idea. Il prossimo progetto sarà per la 
compagnia di danza Emio Greco | PC, 
per cui sto ideando un’architettura 
robotica luminosa. 



#5 - Photo courtesy by J. Rekveld 


Silvia Scaravaggi: Parlami del tuo 
ultimo film #37. Com’è costruito e 
attorno a quali concetti l’hai ideato? 
Dove potremo vederlo nei prossimi 
mesi? 
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Joost Rekveld: La premiere di #37 è 
stata lo scorso febbraio 
all’lnternational Film Festival di 
Rotterdam, attualmente sta girando in 
vari festival e serate in Europa e negli 
Stati Uniti. Il lavoro è iln qualche modo 
la continuazione della mia ricerca su 
ciò che accade quando la luce passa 
attraverso la materia, ma questa volta 
l’idea del film è stata anche ispirazione 
per sviluppare un mio software 
personale. Avevo visto delle immagini 
create dai cristallografi, che 
simulavano ciò che accade quando 
onde di raggi-x passano attraverso un 
cristallo. Ottieni queste meravigliose 
gamme di interferenze, e per questo 
mi sono interessato ad esse, quando 
ho trovato i quasicristalli: tipi 
particolari di cristalli che hanno 
simmetrie non regolari se visti nel 
dettaglio, ma apparentemente 
regolari se visti nell’insieme. 

Per realizzare il film ho prodotto una 
simulazione al computer di molecole 
che cercano di formare un cristallo, 
ma ho mutato le leggi fisiche del loro 
universo; il film per me parla di questi 
modelli di auto-organizzazione e 
dell’idea che le strutture cristalline 
siano in qualche modo a metà tra il 
minerale e l’organico. Questa è una 
vecchia idea: già alcuni studiosi greci 
pensavano che le pietre si 
riproducessero sessualmente, e si è 
sempre notato che alcuni cristalli 
sembrano crescere, poiché hanno 
delle venature. Ora l’idea assume una 


nuova rilevanza se pensiamo alla vita 
artificiale o alla nanotecnologia. 

Silvia Scaravaggi: Simmetria, bellezza, 
esperienza sensuale: che importanza 
hanno nel tuo lavoro questi concetti, 
se ne hanno, e perché? 

Joost Rekveld: Penso di essere un 
uomo dai gusti antichi perché 
desidero fare film belli, ma ritengo 
anche che la bellezza non sia qualcosa 
di statico. Voglio trovare la bellezza, o 
meglio l'umanità, nei principi tecnici 
che fanno parte della nostra cultura e 
di cui ci circondiamo. La bellezza è 
tradizionalmente associata alla 
simmetria, e l’esperienza sensuale è 
spesso associata con la ripetizione e la 
trance, ma queste cose non mi 
interessano. Non voglio che le 
persone che vedono le mie opere si 
perdano in una qualche esperienza 
più "elevata”. Sono un ateo radicale e 
penso che questo vada di pari passo 
con una mia preferenza per 
l’asimmetria e la non-ripetitività. 



#3 - Photo courtesy by J. Rekveld 
Silvia Scaravaggi: Attualmente stai 
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lavorando su #47, il tuo prossimo film; 
come sta crescendo? 

Joost Rekveld: E’ un processo lento: 
sto cercando di lavorare su molti 
elementi che hanno a che fare con reti 
di pixel che possono evolversi. Sono 
ancora nella fase esplorativa, 
leggendo molto e progettando quello 
che voglio fare. Voglio provare a 
realizzare un film o una installazione in 
cui le immagini in movimento sono il 
risultato di un’evoluzione simulata. 
Certamente non sono il primo a farlo, 
molti artisti lavorano su questa idea. 
Ma non voglio usare il concetto di 
evoluzione come uno dei possibili 


modi per creare immagini complesse. 
Al contempo non voglio realizzare 
un’opera che cerca di mostrare come 
l’evoluzione possa generare tutte 
queste cose incredibili. 

Voglio realizzare un programma che 
produce film bellissimi in cui sia 
possibile seguire un processo di 
crescita. Voglio mostrare come il 
mondo possa crescere fuori dalle 
costrizioni di un sistema. 


http://www.lumen.nu/rekveld/wp/in 

dex.php 
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Intelligenze Fluttuanti 

Carla Langella 



Nella "società liquida”, come la 
definisce Zygmunt Bauman in “Modus 
Vivendi. Inferno e utopia del mondo 
liquido”, le strutture che delimitano lo 
spazio dei comportamenti, delle 
abitudini e delle forme sociali e 
individuali si dissolvono, creando un 
contesto caotico e dinamico, in 
continua trasformazione in cui uomini 
e donne contemporanei si trovano a 
dovere passare, continuamente e 
freneticamente, da un ruolo sociale 
all’altro. Famiglia, lavoro, vita sociale si 
alternano, fino a sovrapporsi, pure 
avendo esigenze e bisogni spesso 
distanti l’uno dall’altro. 

Ognuno di questi ruoli richiede 
un’immagine, dunque un 
abbigliamento, differente adeguato a 
esigenze e funzioni che, di volta in 
volta, emergono nel corso della 
giornata e della settimana. 


Gli utenti della moda del futuro 
saranno nuovi nomadi, spesso in 
viaggio, che avranno sempre meno 
tempo a disposizione per occuparsi 
del proprio look e per cambiare la 
propria immagine in funzione dei 
diversi ambiti nei quali si trovano ad 
agire. Anche l’abbigliamento dovrà 
adeguarsi a un’immagine 
continuamente mutevole in funzione 
dell’alternarsi dei ruoli e delle funzioni. 

Per rispondere alle esigenze dettate 
da questo scenario sempre più 
aziende e designer sono impegnati in 
sperimentazioni progettuali che 
prefigurano un abbigliamento 
dinamico in grado di rispondere al 
variare delle esigenze e di mutare in 
funzione degli stati d’animo e delle 
condizioni esterne, in maniera rapida 
e pratica. 



Color-tunable photo ni c textiles using 
Photo ni c Crystal Fibers sviluppato da 
Maksim Skorobogatiydella Ecole 
Polytechnique di Montrèai. 
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In queste sperimentazioni vengono 
utilizzati materiali smart che 
cambiano caratteristiche in funzione 
di stimoli esterni. Ad esempio, 
possono mutare colore al variare della 
temperatura corporea, o della luce 
esterna, deformarsi, da trasparenti 
diventare opachi, emettere segnali 
luminosi, suoni, immagini quando se 
ne verifica l’esigenza. Gli abiti, quindi, 
non servono più soltanto a coprirsi e 
ad apparire ma, grazie alla 
miniaturizzazione delle tecnologie, 
possono inglobare sistemi tecnologici, 
un tempo ingombranti e 
macroscopici, dando luogo a un 
abbigliamento "trasformista”. 

Lo stilista turco-cipriota Hussein 
Chalayan, ad esempio, ha portato 
sulle passerelle internazionali 
l’innovazione tecnologica attraverso 
l’uso, nell’alta moda, di abiti smart che 
cambiano dimensioni e caratteristiche 
estetiche. 

L’abbigliamento ha sempre svolto la 
funzione di coprire il corpo umano, 
prima di tutto per proteggerlo, ma 
anche per esigenze estetiche e sociali. 
Con l’evoluzione delle tecnologie 
tessili e degli stili di vita le esigenze 
fruitive si sono moltiplicate e la 
funzione degli abiti si è sempre più 
complessificata includendo nuove 
tipologie di prestazioni legate alla 
comunicazione, all’interattività, alla 
cosmesi, al comfort e persino 


all’opportunità di inglobare nei tessuti 
principi farmacologici e 
fitoterapeutici. Tali prestazioni sono 
ottenute attraverso l'utilizzo di filati 
realizzati con materiali inconsueti 
come fili realizzati con metalli, sensori 
e attuatori, inchiostri e materiali 
polimerici conduttori, nanofibre, fibre 
ottiche e materiali piezoelettrici. 

Con la definizione smart vengono 
definite diverse tipologie di tessuti in 
grado di interagire con l’ambiente e 
con il fruitore: dai tessuti 
termoregolanti, a permeabilità 
variabile, ai tessuti che emettono 
principi attivi, aromi e suoni, fino ai 
tessuti che inglobano tecnologie 
elettroniche e interattive. 

I progressi ottenuti dall’innovazione 
tecnologica e, in particolare, nei 
settori delle nanotecnologie, delle 
biotecnologie e dalla ricerca 
aerospaziale hanno travolto negli 
ultimi anni l’industria tessile 
promuovendo la nascita di un numero 
elevatissimo di nuovi tessuti dalle 
proprietà altamente tecnologiche. 



sensibile realizzato con fibre funzionaiizzate 
messo a punto dai gruppo di ricerca coordinato 
da yoel fink dei Massachusetts Institute of 
Technology 
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Tra questi emergono i tessuti 
cosiddetti “funzionalizzati”, cioè 
progettati in modo da generare 
particolari proprietà che li rendono in 
grado di svolgere determinate 
funzioni. Tessuti capaci di percepire e 
di reagire a input esterni, di 
modificarsi in base al cambiamento 
delle condizioni esterne o interne per 
poi ritornare allo stato iniziale. 

Gli e-texiles, ad esempio, sono tessuti 
costituiti da fibre conduttive 
intrecciate con altri filati attraverso 
tecniche di produzione standard che 
possono rendere smart magliette, 
cappotti, maglioni e persino tappeti o 
parati facendogli inglobare dispositivi 
elettronici. Fibre che portano energia 
a sensori, attuatori e microcontroller, 
funzionanti grazie a software che 
controllano le comunicazioni e 
possono spedire segnali radio usando 
la tecnologia Bluetooth e altre 
tecnologie di comunicazione wireless 
innovative in grado di raggiungere 
telefoni cellulari, palmari, la rete 
Internet o altri terminali. Le possibili 
applicazioni sono innumerevoli sia nel 
campo deM’abbigliamento che 
dell’arredamento. 

Molte delle prime sperimentazioni 
provengono dal settore militare, uno 
degli ambiti caratterizzati da maggiori 


opportunità di investimento nella 
ricerca. 

Uno dei primi e più noti esempi di 
applicazione di tessuti smart è infatti 
costituito dal sistema SmartShirt 
messo a punto inizialmente dal 
Georgia Institute of Technology e 
commissionato dalla marina 
americana per usi militari, 
successivamente concesso in licenza 
e brevettato poi dalla Sensatex per 
creare diverse tipologie di applicazioni 
di questa tecnologia destinate a un 
mercato più Wep'retiìarMPBièrbèàVd 
nome assegnato genericamente dai 
giornalisti alla per 

descrivere il 

I produttori di possono unire 

sensori, processori e strumenti di 
comunicazione con tessuti naturali di 
sintesi o misti. L’indumento è trattato 
con polimeri conduttivi e fibre 
metalliche per il trasporto dei dati e 
per l’alimentazione. L’aspetto e la 
sensazione tattile rimangono molto 
simili a quelli dei convenzionali 
indumenti e se vengono disattivati e 
privati dei dispositivi aggiunti possono 
essere anche lavati in lavatrice. Con gli 
indumenti realizzati con questi tessuti 
è possibile monitorare le condizioni 
fisiologiche di chi li indossa, grazie ai 
sensori inglobati che l’utente può 
posizionare in relazione alle funzioni 
che si intende monitorare. 
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Prototipo di giacca realizzata con 
Lumaiive, tessuto smart che ingloba 
LED colorati, sviluppato da Philips. 
Credit: Royal Philips Electronics 

Gli smart textiies possono essere 
utilizzati dagli atleti per monitorare i 
loro segnali vitali, dunque lo stato di 
salute, durante le attività sportive e 
hanno anche applicazioni mediche 
destinate, ad esempio, a cardiopatici, 
a persone con disturbi respiratori, a 
tutte le persone che necessitano di un 
continuo controllo delle condizioni 
fisiche. L’indumento comunica i 
segnali vitali in tempo reale 
direttamente a uno studio medico, in 
ospedale, o in altri luoghi secondo le 
esigenze e, in qualsiasi momento, è 
possibile verificare lo stato di salute di 
chi indossa il capo e, quindi, di 
monitorarlo e intervenire nel caso se 
ne verifichi la necessità riducendo, 
con l’intervento immediato, i rischi per 
il malato. 

Nell’applicazione per divise 
professionali, invece, i sensori 
possono essere collegati a una unità 
centrale che comunica loro quando le 


condizioni di lavoro iniziano a 
diventare pericolose, ad esempio, 
quando la produzione di fumi, le 
emissioni di sostanze nocive o la 
temperatura superano i livelli di 
tolleranza. 

Nella sezione olandese della Philips 
Research è stata sviluppata, in 
collaborazione con il Photonic textiies 
group una tecnologia chiamata 
Lumaiive, in grado di far emettere 
immagini luminose ai tessuti degli 
abiti in maniera dinamica, variabile e 
manovrabile dallo stesso utente. La 
tecnologia consiste nel laminare 
all’interno di un supporto polimerico 
flessibile dei LED che emettono luce 
nei tre colori fondamentali e 
nell’inserire il laminato, connettendolo 
con un sistema di controllo elettrico, 
all’interno di diversi tipi di tessuti per 
l’abbigliamento. Il pannello di LED è 
coperto da alcuni strati di tessuto 
traslucente in modo che la luce 
diffusa dia luogo ad immagini 
omogenee e non “pixelate", ma anche 
per conferire morbidezza al tessuto. 

Nascono così, nel campo del fashion 
design, nuovi scenari di opportunità 
espressive offerte da un 
abbigliamento trasformista che 
consente, a chi lo indossa, di 
comunicare istantaneamente e 
dinamicamente messaggi, emozioni, 
espressioni, attraverso molteplici 
combinazioni di colori, luce, immagini 
e texture. 
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T-shirt realizzata con Lumaiive, 
tessuto smart che ingloba LED 
colorati, sviluppato da Philips. Credit: 
Royal Philips Electronics. 

Tra i tessuti intelligenti sono inclusi 
anche i tessuti che rilasciano 
gradualmente sostanze e principi 
attivi, farmacologici o cosmetici 
assorbibili attraverso la cute. Con 
questi tessuti è possibile realizzare 
indumenti per applicazioni specifiche 
neN’ambito della farmacologia, di 
trattamenti terapeuti localizzati come 
la somministrazione di principi 
antiflogistici o antidolorifici. 

Questo tipo di soluzione, oltre a 
unificare due funzioni in un unico 
supporto materico, ad esempio la 
protezione deM’indumento e l’azione 
curativa del farmaco, consentono, 
attraverso il rilascio graduale, di 
assicurare una somministrazione più 
corretta, puntuale o uniforme 
secondo le esigenze, facile e rapida, 
con un minore impatto anche dal 
punto di vista psicologico. La 
somministrazione del principio 
curativo viene, infatti, inglobata 


nell’atto dell’indossare un capo di 
abbigliamento che dal punto di vista 
estetico non ne rivela la funzionalità. 

Tessuti di questo tipo sono anche 
adatti a essere applicati 
neM’abbigliamento sportivo per fare in 
modo che la prestazione dell’atleta e 
l’allenamento offrano i risultati più 
efficaci. Questo è possibile ad 
esempio, differenziando i materiali 
delle tute sportive in modo da 
associare alle diverse fasce muscolari 
o aree anatomiche, interessate da 
specifici tipi di sollecitazione, tessuti 
che rilasciano principi attivi con azioni 
localizzate e mirate, secondo le 
esigenze, quindi 
decongestionanti, rilassanti o 
stimolanti. 

Fra i prodotti che possono essere 
rilasciati, oltre ai principi attivi 
farmacologici terapeutici, vi sono 
essenze profumate per cosmetica o 
per aroma-terapia, ad esempio ad 
azione rilassante per l’abbigliamento 
notturno, principi anti-batterici o 
anti-insetti. 


w 



shirt realizzata con Lumaiive, tessuto smart 
che ingloba LED colorati, sviluppato da 
Philips. Credit: Royal Philips Electronics. 
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I principi attivi possono essere di 
origine vegetale, marina, minerale o di 
sintesi. A questi vengono spesso 
aggiunti additivi per coadiuvare 
l’azione dei principi come acqua, oli, 
emulsionanti, conservanti e anti- 
ossidanti. 

Nell’applicazione di innovazioni come 
quelle descritte il design, grazie alla 
sua formazione trasversale 
“umanistico-tecnologica”, è in grado 
di far confluire, nello sviluppo di un 
prodotto, aspetti legati a diverse 
categorie esigenziali come confort. 


requisiti sociali, etici, estetici ed 
economici, riuscendo a passare con 
disinvoltura dalla scala della 
sostenibilità ambientale e sociale del 
sistema prodotto, alla scala della 
strategia microstrutturale del 
materiale. 

Allo stesso modo è importante e 
prezioso il contributo di discipline 
come l’ingegneria dei materiali, la 
chimica e l’ingegneria informatica sia 
neM’applicare processi di 
trasferimento tecnologico sia nel 
coadiuvare la traduzione di concept e 
progetti innovativi in prodotti 
realizzabili su scala industriale. 
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Jonah Brucker-cohen: I New Media, Dal Web 

2.0 Al Web 4.0 

Donata Marletta 



Jonah Brucker-Cohen è ricercatore, 
artista e scrittore che nonostante la 
sua giovane età ha raggiunto un 
indiscutibile livello di notorietà e stima 
a livello internazionale nell’ambito dei 
new media e delle nuove tecnologie 
applicate all’arte. Ha recentemente 
ottenuto il PhD presso il Disruptive 
Design Team del Networking and 
Telecommunications Research Group 
(NTRG), al prestigioso Trinity College 
di Dublino. La sua tesi di dottorato si 
basa sul tema della decostruzione dei 
networks "Deconstructing Networks’’ 
ed include progetti che tentano di 
sfidare e sovvertire a livello critico le 
percezioni consolidate riguardo 
l’interazione e il grado di 
coinvolgimento all’interno dei 
networks. 

Jonah è anche professore associato di 


comunicazione presso l’Interactive 
Telecommunication Program (ITP) e il 
dipartimento di Media, Culture, 
Communication presso la Steinhardt 
School of Culture Education and 
Human Development della New York 
University. Tra i numerosi progetti che 
lo vedono coinvolto, Jonah è anche 
co-fondatore della Dublin Art and 
Technology Association (DATA 
Group), i suo scritti sono apparsi su 
numerose pubblicazioni a livello 
internazionale come Wired Magazine, 
Digicult, Neural, Rhizome, Cizmodo, 
così come i suoi progetti artistici 
presentati durante i più autorevoli 
eventi internazionali, solo per citarne 
alcuni DEAF, Art Futura, SICCRAPH, 
Transmediale, ISEA ed Ars Electronica, 
e presso musei ed istituzioni come 
l’ICA di Londra, MOMA e Whitney 
Museum di NYC. 

Ho incontrato Jonah per la prima volta 
durante l’edizione del 2008 di Ars 
Electronica, e da allora ho spesso 
seguito i suoi report sui festival di new 
media art e le sue interviste. Ciò che 
ritengo molto interessante è la sua 
visione a 360° grazie principalmente al 
doppio ruolo di artista e ricercatore 
che gli permette di avere un 
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approccio critico e concettuale 
sicuramente più fluido e proiettato 
verso l’esterno. Lo scorso Settembre 
ho contattato Jonah per intervistarlo 
neM’ambito del mio PhD che investiga 
il ruolo di connettori sociali assunto 
dai festival di new media art. Da 
questo spunto abbiamo iniziato una 
conversazione virtuale (via email) che 
voglio condividere con i lettori di 
Digimag in quanto ritengo sia molto 
interessante soprattutto perché offre 
una visione ultra-contemporanea 
dello scenario artistico, sia in ambienti 
offline che online. 



Photo courtesy by 

http://www.flickr.com/photos/joi/2832979538/in/set-72157607W22W565/ 


Donata Marletta: Vorrei che mi 
parlassi dei tuoi primi passi nello 
scenario della new media art, dei tuoi 
interessi e il tuo grado di 
coinvolgimento nel settore. 


Jonah Brucker-Cohen: Ho iniziato a 
scoprire la new media art durante i 
miei studi universitari all’lnteractive 
Telecommunications Program presso 
la Tisch School of thè Arts della New 
York University. Ero in quella scuola 
alla fine degli anni '90 durante 
l’esplosione della net.art, quando il 
Web era nel suo periodo iniziale e 
molti artisti si stavano spostando 
verso questo mezzo di 


comunicazione, attirati dalla 
possibilità di far circolare i propri 
lavori gratuitamente, e dal richiamo 
della tecnologia nella cultura popolare 
e nei media. Prima di tutto ciò, creavo 
arte da quando era bambino, sono 
cresciuto in una famiglia di artisti (mia 
madre, mia nonna e mia sorella) e 
sono stato esposto ad una grande 
quantità di arte gratuita nel posto in 
cui sono cresciuto, Washington, DC. 
Dal momento che mi sono interessato 
ai computers fin da bambino, per me 
fu un’evoluzione naturale integrare i 
computers nella mia arte e lavorare 
nel settore dei media e della cultura 
digitale nel suo complesso. 

Donata Marletta: Sono molto 
interessata al fenomeno dilagante dei 
festival di new media art e al ruolo che 
questi hanno di connettori sociali. In 
base alla tua esperienza, cosa ne pensi 
di questi eventi nel contesto artistico 
globale? Rappresentano ancora una 
piattaforma per gli artisti che vogliono 
presentare nuovi progetti? E’ ancora 
necessaria l’esistenza di un luogo 
fisico in cui le persone possano 
incontrarsi faccia a faccia? 

Jonah Brucker-Cohen: I festival di 
new media art hanno un enorme ruolo 
nella creazione sia di una comunità di 
artisti, che nell’arricchimento del 
settore in generale. Nel contesto 
artistico globale favoriscono la 
creazione di contatti tra artisti che 
vivono in diverse parti del mondo e 
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lavorano con lo stesso mezzo, ma in 
continenti diversi. Benché i media 
digitali ed Internet hanno il potenziale 
di annullare il bisogno del contatto 
faccia a faccia tra persone (in 
particolare molti artisti hanno creato 
contatti online con altri artisti e 
curatori), non esiste un sostituto per la 
comunicazione faccia a faccia tra 
artisti impegnati in settori simili in 
modo da arricchire ed evolvere la 
pratica attuale. I festival hanno un 
enorme ruolo nel facilitare questi 
incontri che spesso portano ad 
ulteriori collaborazioni tra culture 
differenti e pratiche diverse. Questi 
festival forniscono un palco ed una 
piattaforma perché questi incontri si 
realizzino e spesso, tramite i 
workshops, facilitano la creazione 
deN’arte stessa. 



Photo courtesy by Jonah Brucker- 
Cohen 


Donata Marletta: Possiamo dire che 
festival di questo tipo hanno un 
impatto critico nella scena artistica, 
oppure sono solo intrattenimento? 

Jonah Brucker-Cohen: Penso che 


esistono diversi festival di new media 
art che rimangono critici nella loro 
scelta artistica e nel loro approccio, 
ma molti stanno perdendo la natura 
critica che in primo luogo li ha portati 
ad esistere. Se guardi agli inizi di Ars 
Electronica, per esempio, quei primi 
lavori vertevano suM’ipercriticismo, 
dove forme d’arte spesso si sono 
messe in discussione così come il loro 
pubblico. Venivano considerate arti 
accessorie, non integrate nel 
mainstream commerciale del mondo 
dell’arte. Attualmente, con i 
computers e i media digitali che 
diventano sempre più presenti nella 
cultura popolare, media art è una 
forma d’arte importante ed accettata 
che sta guadagnando un pubblico 
sempre più vasto di quello che aveva 
precedentemente nei primi anni del 
suo inizio. 

I festival sono cambiati per 
incorporare l’era dell’accettazione del 
digitale nel mainstream, e stanno 
forse diventando più un veicolo di 
"intrattenimento” che un modo per 
approcciare in modo critico la 
tecnologia. Quindi invece di 
interrogare la tecnologia, questi 
festival spesso si limitano a 
"celebrarla" accettando molti progetti 
che non hanno un interesse o un 
impulso critico. Vorrei vedere i festival 
investigare progetti che mettono in 
discussione l’influenza della 
tecnologia sulla cultura del 
mainstream e come, nel bene e nel 


24 



male, il suo utilizzo ha pervaso e 
cambiato le nostre vite. 

Donata Marletta: Sei sia un artista che 
un ricercatore che lavora anche sui 
social networks. Mi potresti parlare 
della tua esperienza in questi ambienti 
virtuali? Come usi questi “utensili 
sociali”? 

Jonah Brucker-Cohen: Vedo i media 
sociali come qualcosa che sta 
diventando un elemento cruciale nelle 
vite quotidiane delle persone. Insegno 
in un corso alla New York University 
nel quale uno dei compiti per gli 
studenti è di trascorrere una 
settimana senza collegarsi a Facebook 


o Coogle, due dei più prolifici marchi 
online della loro generazione. Questo 
tipo di sfida è stata molto difficile per 
gli studenti in quanto hanno realizzato 
quanto l’uso dei media sociali sia 
integrato nelle loro vite quotidiane, al 
punto in cui la loro assenza daM’uso di 
questi strumenti non gli ha permesso 
di funzionare in modo appropriato 
aN’interno dei loro circoli sociali. Dal 
momento in cui questi strumenti sono 
parte integrante delle vite della gente, 
io uso i media sociali e le comunità 
online come ispirazione e campo di 
prova per progetti ed esperimenti in 
modo da vedere come funzionano, 
sovvertono o sfidano questa loro 
funzione. 
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Photo courtesy by Jonah Brucker- 
Cohen - Alerting Infostructure! 


Donata Marletta: Credi esista una 
specie di interazione reciproca tra i 
mondi online e offline? Pensi che 
siano collegati e si completino a 
vicenda? 

Jonah Brucker-Cohen: Si, sicuramente 
c’è una connessione tra mondi online 
e offline. Molti dei miei progetti 
guardano al collegamento tra questi 
spazi, come si relazionano tra di loro e 
trasformano specifiche 
caratteristiche. Per esempio, il mio 
progetto Alerting Infrastructure! è un 
contatore di accessi fisico che 
trasforma gli accessi virtuali ad un sito 
web nella distruzione fisica del luogo 
che il sito web rappresenta. Per 
esempio, il progetto è stato installato 
in più di nove paesi in luoghi che 
spaziano dal museo nazionale ad uno 
spazio artistico locale nel tentativo di 
amplificare come gli spazi fisici stanno 
perdendo la loro importanza rispetto 
ai loro equivalenti. In un altro 
progetto, LiveWindow, ho connesso 
una finestra di browser ad un luogo 
fisico in modo che quando il luogo 


percepiva il movimento o la 
vibrazione, la finestra del browser si 
sarebbe scossa, e il testo sarebbe 
caduto fuori dalla pagina. Osservando 
LiveWindow nel Web, il visitatore può 
vedere in ogni momento la 
rappresentazione visiva dello stato 
dello spazio fisico. Questi 
collegamenti si vedono raramente nel 
Web, fatta eccezione per le webcam o 
lo streaming dal vivo dei luoghi; 
comunque classificherei questi come 
la versione digitale delle video camere 
di sorveglianza analogiche, quindi 
rendendole diverse, sotto molti punti 
di vista, dai miei progetti. 

Donata Marletta: Pensi che la 
tecnologia mobile 3G stia 
introducendo una nuova rivoluzione 
nel modo in cui le persone 
comunicano, scambiano files, idee, 
ect.? 

Jonah Brucker-Cohen: La tecnologia 
mobile 3G ti dà una connessione 
sempre attiva ad Internet da un 
apparecchio mobile, in quasi tutti i 
luoghi. L’abilità di avere un accesso 
Internet, associata a dati GPS, offre 
agli autori delle applicazioni la 
possibilità di personalizzare 
un’esperienza per l'utilizzatore in modi 
che erano impensabili prima 
dell’esistenza di questi strumenti e 
networks. Considererei questa una 
rivoluzione dal momento che 
permette più connettività tra persone 
e dati, e permette alle applicazioni di 
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adattare i propri contenuti a qualsiasi 
contesto nel quale si trova 
l’utilizzatore, etc... 


creato un sistema che permette agli 
utenti di progettare le loro email lists 
con specifiche regole di interazione. 


Donata Marletta: Quali sono i tuoi 
principali interessi al momento sia 
come ricercatore che come artista? 

Jonah Brucker-Cohen: I miei interessi 
principali sono esaminare ciò che 
avverrà dopo quelli che chiamo user- 
defined social systems (sistemi sociali 
definiti dall'utente); il Web 2.0 si basa 
infatti sulla formazione di sistemi di 
creazione di contenuto per 
permettevano l’ideazione di molte 
forme di media da parte degli utenti, 
come i video online su YouTube, la 
fotografia su Flickr, contenuti di blog 
su Blogger, etc... Il mio interesse 
adesso consiste quindi nella 
progettazione di quello che 
chiamiamo Web 4.0 o appunto il 
user-designed social systems (sistemi 
sociali progettati dagli utenti) e 
l’insieme di regole che accompagna 
questi sistemi. Questa idea parte dal 
Web 2.0, perché invece di creare 
semplicemente il contenuto che è 
mostrato nel Web, gli utenti creano il 
sistema di comunicazione che sta alla 
base di questi media per essere poi 
consegnato ad altri utenti che come 
essi lo usano. Questa tendenza è 
evidente nel progetto Thwonk che sto 
intraprendendo con Mike Bennet (e 
che prosegue il lavoro intrapreso con 
BumpList: An Email Community for 
thè Determined), nel quale abbiamo 


Bumpust; 


iut-j<>>b*i | bump*d | »*• fub«<nb*i 

47961 47957 46644 


>>>>>>>>>>>>>>>>>>>>>>>>>>>>>>>>>>>>>>>>>>>>>>>>>>>>>>>>>> 
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Donata Marletta: Qual’è il prossimo 
festival che pensi di visitare e dove 
vorresti presentare i tuoi lavori? 

Jonah Brucker-Cohen: Il prossimo 
evento al quale parteciperò come 
relatore è “The Internet as Playground 
and Factory: A Conference on Digital 
Labor” che si terrà dal 12 al 14 
Novembre presso il Eugene Lang 
College della New School University di 
New York. Il mio interesse nel 
partecipare a questo evento é 
spiegare come gli artisti stanno 
creando sistemi per il lavoro digitale 
per permettere agli utenti di creare i 
propri sistemi sociali online. Questo si 
rifà al progetto "Thwonk” di cui si 
parlava prima. Questo evento 
raggrupperà un’ampia gamma di 
relatori e rappresenta una sfida 
ambiziosa per stabilire come il lavoro 
si sia spostato dal mondo offline a 
quello online e come il pubblico 
dovrebbe essere responsabile nella 
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categorizzazione di regole future e 
nella progettazione di networks, non 
solo riguardo al contenuto mostrato in 
questi networks. Chiamiamo 
Thwonk" Web 4.0 dal momento che 
salta in avanti andando oltre la 
creazione di media per questi siti, ed 
effettivamente manipola le strutture 
dei sistemi stessi. 


http://coin-operated.com/ 

http://www.data.ie/wordpress/ 

http://ntrg.cs.tcd.ie/ 

http://steinhardt.nyu.edu/mcc/ 

http://www.bumplist.net/ 
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Christian Zanesi, L’atto Dell’ascolto 

Matteo Milani 



Christian Zanési è un compositore 
francese e il responsabile della 
produzione di programmi radiofonici 
per France Musique e France Culture 
presso il CRM (Croupe de Recherches 
Musicales) a Parigi, istituzione che ha 
festeggiato l’anno scorso il 50° 
anniversario, e realtà inserita nella più 
grande INA (Institut National de 
l’Audiovisuel). 

Allievo di Pierre Schaeffer, Zanési è 
stato recentemente premiato con lo 
Special Qwartza Ila quinta edizione 
del Qwartz Electronic Music Awards. 
Lo abbiamo incontrato e intervistato 
durante il Festival Présences 
Électronique 09, di cui è direttore 
artistico, evento che esplora il legame 
tra la Musique Concrète di Schaeffer e 
le nuove sperimentazioni sonore (una 
co-produzione con Radio France). 

Il CRM è stato, ed è ancora oggi, un 


luogo unico per la produzione e 
l’investigazione nel campo della 
musica elettroacustica. La 
teorizzazione del suo fondatore Pierre 
Schaeffer è contenuta nel libro di 
riferimento Treaty of Musical Objects 
- Traité des Objets Musicaux”, 
pubblicato nel 1966, dove il grande 
compositore Francese sviluppa il suo 
personale e innovativo pensiero 
musicale relativo all’Oggetto Sonoro e 
alla musica concreta (volume di ben 
settecento pagine, n.d.r.). 

Consiglio altresì la lettura del saggio di 
Michel Chion "Guide To Sound 
Objects” (ora in inglese via 
www.ears.dmu.ac.uk), una valida 
introduzione a questa voluminosa 
opera . 

ascolto 

Nella^teoria schaefferiana, I’ 
ridotto 

è l’attitudine che consiste 
nell’ascoltare un suono astraendosi 
dalla sua origine e da qualsiasi 
preconcetto, in modo tale da 
diventare coscienti del materiale 
musicale, facendo riferimento solo a 
ciò che viene udito. 

Nell’esperienza dell’ascolto, ogni 
suono deve avere una forma, e ogni 
forma deve avere un contenuto 
sonoro. Scopriamo quindi con 
Christian Zanési il potenziale musicale 
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dei suoni. 



Photo by Serge Lido - Pierre Schaffer 


Matteo Milani: Lei afferma spesso che 
il suono è di primaria importanza. 
Come possiamo ad esempio 
"orientarci" e riconoscere suoni già 
sentiti, senza la relazione causa- 
effetto? 

Christian Zanési: Dobbiamo prendere 
in considerazione il suono in un 
contesto musicale, non si tratta di 
riconoscere un suono, è una 
questione di espressione. Ogni 
compositore, ogni musicista, ha un 
certo tipo di suono personale, un 
suono che è la propria firma e quando 
lo trascrive nel proprio lavoro, nel 
proprio progetto artistico, l’idea non è 
quella di provare e giocare agli 
indovinelli, questo è questo suono, 
questo è quell’altro; c’è un livello più 
alto a cui appartiene, e questo livello è 
quello delle relazioni musicali, 
relazioni espressive. Quando ascoltate 
un concerto, per esempio per 
violoncello e orchestra, non pensate 
ogni secondo "questo è il suono del 
violoncello”, semplicemente ascoltate 


la musica. Ed è lo stesso con il suono. 
C’è poi un secondo livello che è un po' 
più complesso: è vero che alcuni suoni 
rivelano un’immagine. Di tanto in 
tanto ci può essere ambiguità, e 
questo è anche parte di una retorica, 
o di un modello antico, ed è possibile 
che questo provochi una certa 
curiosità e al tempo stesso si mescoli 
all’espressione. I compositori sono 
davvero strani. 

Matteo Milani: Nei primi 50 anni di 
musica elettronica, l’assenza di 
elementi visivi durante le performance 
ha limitato o favorito l’esperienza di 
ascolto? 

Christian Zanési: Beh, naturalmente 
noi al nostro festival, Présences 
Electroniques, preferiamo puntare 
l’attenzione sul suono: a volte 
proponiamo delle esperienza 
audiovisive, ma la natura, la fisiologia, 
fanno dell’immagine una priorità sul 
suono. Per questo noi, dal momento 
che abbiamo sviluppato un sistema di 
proiezione davvero molto sofisticato, 
preferiamo quel tipo di esperienza di 
ascolto; è più completa, non abbiamo 
bisogno di nient’altro, è un 
orientamento, è uno dei punti di forza 
del nostro festival. Vogliamo questo, 
offrire agli artisti il miglior sistema di 
proiezione del suono possibile, la 
migliore definizione, e pensiamo che 
ciò sia tutto. Siamo dalla parte della 
musica: io ho avuto spesso esperienza 
diretta e ho visto musicisti durante 
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delle performance audio-video, e di 
rado mi hanno convinto. A volte sì, ma 
diventa qualcos’altro: noi cerchiamo 
di raggiungere un altro livello, 
vogliamo esplorare l’universo 
completamente musicale, il suono e la 
sua elaborazione. 



Courtesy by Wikipedia - Christian 
Za ne si 


Matteo Milani: Ci potrebbe dare una 
definizione più approfondita del 
concetto di écoute réduit (ascolto 
ridotto) di Pierre Schaeffer? 

Christian Zanési: Negli anni '50, 
quando raggiungevamo la fine di un 
disco, l’ultimo solco veniva ripercorso 
all’infinito ed era in piena 
modulazione. In tutti i vinili di oggi, c’è 
invece un solco chiuso con un silenzio, 
per evitare che la puntina esca dal 
piatto. Schaeffer ascoltò quindi 
questo fenomeno, e il fatto che il 
suono si ripetesse gli aveva fatto 
capire che alla fine stavamo 
ascoltando il suono in sé: non 
avremmo detto "questo suono è 
chiuso o no, comincia così, è più o 
meno acuto, è più o meno brillante, è 


più o meno denso”; in quel momento 
Schaeffer immaginò che noi 
potessimo ascoltare dentro al suono 
registrato, il che significava che 
potevamo verificare, convalidare, 
oggettivizzare il fenomeno ascoltando 
le peculiari caratteristiche del suono, 
come inizia e come finisce, in che 
tessitura è, se è chiaro o scuro, 
intenso, vicino o lontano. Questo 
significa oggettivizzare l’ascolto, 
questo è V écoute réduit 

Matteo Milani: Ci potrebbe spiegare la 
sua visione dei principi di 
organizzazione del suono? La 
definizione dello scopo del suono, gli 
aspetti oggettivi e soggettivi, 
l’articolazione, l’iterazione, la qualità 
dell’informazione, il linguaggio 
musicale. 

Christian Zanési: Nella musica 
classica, gli elementi costitutivi di 
un’opera funzionano in modo 
organico, ci sono cioè delle 
conseguenze: quando metti due suoni 
assieme, si crea un’armonia, per 
esempio un coro, e se aggiungi un 
altro suono il coro cambia 
completamente timbro. Questo è un 
principio organico. Possiamo fare lo 
stesso con il suono che sceglie il 
compositore e immaginare la musica 
a volte come un collegamento 
verticale, altre come uno orizzontale. 
Questo è un sistema organico, e il 
sistema organico è un sistema 
biologico, in un certo modo copiato 
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da quello vivente. Dal momento che 
noi tutti funzioniamo seguendo 
principi viventi, siamo particolarmente 
capaci e specializzati nel riconoscere 
un sistema organico; come 
organizzare un suono, perché mettere 
questo suono con quel suono, e 
perché dopo quel suono bisogna 
aggiungere quell’altro..beh, queste 
sono relazioni organiche. 



Matteo Milani: Cosa ne pensa della 
causalità nascosta (tra ciò che il 
pubblico vede e ciò che sente)? 

Christian Zanési: La capacità di 
ascolto è un fenomeno molto 
complesso, e mentre un compositore 
è all’opera è difficile essere coscienti 
di tutto; un artista lavora molto a 
livello intuitivo, l’intuizione è un 
super-computer che ci dà subito la 
risposta. Ma se parliamo di genesi, del 
perché facciamo determinate scelte, 
ci vuole un’eternità. Quindi le 
relazioni, il suono, non è all’interno di 
un singolo "orecchio": c’è un orecchio 
molto antico per esempio, che è 
l’orecchio che usiamo per attraversare 


la strada, il nostro senso del pericolo. 
L’udito è riconosciuto essere un 
prolungamento del senso del tatto; 
immaginate infatti di trovarvi in una 
foresta, nel momento in cui un grosso 
predatore sta cacciando, sapete che 
se vi tocca siete morti. Quindi l’udito è 
un prolungamento del tatto, vi 
permette di prevedere l’arrivo di un 
predatore. 

In generale ci sono diversi tipi di udito: 
uno che percepisce informazioni 
estetiche, uno che percepisce 
informazioni sul comportamento degli 
altri. Qundi, mentre lavoriamo con il 
suono, abbiamo attivato 
alternativamente molti “uditi”. 

Quando inizia un brano musicale e il 
suono comincia a circondarvi, 
risvegliate l’udito l’ancestrale, il 
primitivo "orecchio”, il senso del 
pericolo, poiché in natura qualcosa 
che vi gira attorno è qualcosa che 
cerca di catturarvi: un compositore è 
in qualche modo cosciente di questo 
meccanismo, e ci gioca. È molto 
difficile rispondere quindi a questa 
domanda, perché l’orecchio è un 
apparato molto complesso, così come 
la realtà che ci circonda. Ma per 
natura abbiamo tutti il dono dell’udito, 
poiché senza di esso non potremmo 
attraversare la strada, non potremmo 
sentire qualcosa dietro di noi, non 
potremmo vedere ciò che ci circonda 
attraverso il suono. 

Matteo Milani: La cultura di massa e il 
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consumismo hanno creato in qualche 
modo una mancanza di “attenzione 
d’ascolto”? 

Christian Zanési: Penso che in lina di 
massima l’orecchio sia intatto, ma è la 
domanda che deve essere scoperta e 
risvegliata. Anche se c’è una cultura di 
massa, bisogna affermare 
l’importanza dell’udito. Ma il confine è 
molto sottile, tra il pensiero 
dominante e l’avventura; possiamo 
attraversare questo confine molto in 
fretta, dobbiamo solo aprirci e creare 
dei ponti. Anche in questo caso ci 
sono temi molto seri di cui discutere: 
per esempio, l’idea dominante di rock 
deve creare un “orecchio” particolare, 
e possiamo recuperare quest’orecchio 


usando musiche sperimentali. Il 
mondo non è fatto di casi separati da 
confini inviolabili; al contrario, non c’è 
interruzione della continuità tra suoni. 
Personalmente sono molto attento 
nei confronti della musica popolare, 
perché so che ci sono casi di 
riciclaggio, di sperimentazione, ma è 
anche un genere che può essere 
sperimentato. Dobbiamo stare attenti, 
dobbiamo evitare soprattutto di 
essere dogmatici, fondamentalisti o 
categorici. Al contrario dobbiamo 
osservare quello che accade, provare 
ad avvertire in ogni pratica, in ogni 
cosa, qualcosa di diverso dal progetto 
variabile della musica, dal progetto 
variabile degli uomini e vedere come 
questo può essere superato. 
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Matteo Milani: Qual è stato il ruolo 
dello spazio fisico nella pratica della 
proiezione del suono nella storia del 
CRM (Croupe de Recherches 
Musicales)? 

Christian Zanési: Negli anni '50, 
quando Schaeffer inventò la musique 
concrète, con i suoi collaboratori, si 
domandarono immediatamente come 
far sì che tutti potessero ascoltarla in 
uno spazio pubblico, in una sala da 
concerti. Schaeffer disse: “se 
dobbiamo andare alla Carnegie Hall, 
come facciamo, non possiamo usare 
un solo altoparlante in scena, sarebbe 
un po’ ridicolo”. Anche le dimensioni 
del concerto, il modo in cui presentare 
questa musica al pubblico, furono 
tutti elementi che vennero analizzati, 
poco a poco; anche l’industria del 
cinema giocò un ruolo importante, 
poiché negli anni '60 l’impresa Dolby 
creò il surround grazie all’invenzione 
del Cinemascopi©. Oggi seguiamo 
questo processo per il quale la gente 
vive il suono in una dimensione 
maggiore ed è contenta di venire a un 
concerto, perché pensiamo che un 


concerto debba essere un momento 
particolare e privilegiato, magari uno 
spettacolo, e che ci sia una differenza 
tra la musica ascoltata in una sala da 
concerti e quella a casa propria; che ci 
sia in altre parole, qualcosa di 
veramente spettacolare in quel 
momento che giustifica la scelta del 
concerto. Ci sono quindi molti modi 
per affrontare il problema, noi ne 
abbiamo scelto uno, ma ce ne sono 
altri. 

Matteo Milani: Potrebbe descrivere il 
suo processo compositivo? Come si 
arriva dall’idea al suono, 
all’elaborazione, alla struttura, alla 
forma? 

Christian Zanési: Questa è una 
domanda personale: se facesse 
questa domanda a un altro 
compositore, le risposte sarebbero 
differenti. Per quanto mi riguarda, non 
passo dall’idea al suono, ma al 
contrario passo dal suono all’idea. Ho 
bisogno di trovare il suono che mi 
colpisca per diversi motivi (e se avessi 
il tempo spiegherei questi motivi e 
farei esempi, ma non ne ho): 
all’interno di questo suono c’è sempre 
un potenziale, e l’idea nata da questo 
suono non è un suono soggetto a 
un’idea, ma l’opposto. Possiamo 
pensare per esempio al suono come a 
un qualche tipo di fuga, il che significa 
che c’è il potenziale per un qualche 
sviluppo, lo per lavorare ho bisogno di 
trovare un suono che crea uno shock 
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emotivo, come qualcosa che si 
impone, e che sarà quindi la fonte del 
mio lavoro. In quel momento 
possiamo ascoltare il suono in 
profondità, non per ciò che è ma per 
ciò che può diventare; ascoltiamo il 
suono come un elemento 
promettente di una struttura 
musicale. Ma questa è una risposta 
personale. 

Matteo Milani: Lei lavora con 
materiale stereofonico per 
raggiungere una spazializzazione dal 
vivo o preferisce progettare traiettorie 
e posizioni spaziali del suono 
direttamente in studio? 

Christian Zanési: Lavoro 
principalmente con materiale stereo, 
perché il mio studio non è polifonico, 
e ho molta esperienza con la 
proiezione del suono negli auditorium. 
Con una fonte stereo puoi dare 
l’illusione di un’opera polifonica, per 
cui mi occupo sia di concerti live, sia 
di opere acusmatiche. Al giorno d’oggi 
le performance live e quelle 
acusmatiche coesistono 
pacificamente, si esaltano a vicenda a 
seconda del posto, tempo e progetto. 
La musica concreta nacque negli anni 
'50, e dopo quegli anni si è cercato di 
creare un nuovo ramo che facesse da 
da versione live, performativa, di 
questa musica. Quest’evoluzione ebbe 
inizio nel 2000, poiché i sistemi di 
oggi (i computer cioè) sono molto più 
veloci di ventanni fa e gli strumenti 


per l’elaborazione del suono lo 
permettono. Ma questi ovviamente si 
sono sviluppati perché c’era un forte 
desiderio di svilupparli. Non ci sono 
tecnologie che arrivano 
spontaneamente. 



Photo by Cuy Vivien - CRM 1959 


Matteo Milani: Quali sono infine i suoi 
strumenti di lavoro per un editing non 
lineare e una elaborazione del segnale 
sonoro? 

Christian Zanési: Al GRM ci sono più o 
meno tutti i programmi ( Pro Toots, 
Digital Performer, ecc...), ma c’è un 
certo consenso riguardo quelli che 
sono gli strumenti da usare; molto in 
breve, possiamo affermare che i 
programmi di oggi sono in realtà una 
conseguenza diretta delle tecniche 
degli anni '50, perché anche allora con 
una cassetta o un disco potevamo 
passare da un suono a un altro, creare 
discontinuità, sovrapporre suoni, e 
creare verticalità e armonia. Avevamo 
il controllo del tempo, e di 
conseguenza del contrasto e della 
polifonia, potevamo alzare o 
abbassare il volume. Con il 
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programma, qualunque esso sia, 
possiamo quindi fare tutto: 
montaggio, sovrapposizione, regolare 
il volume, regolare lo spazio e fare 
tutto come se fosse un registratore. 
Queste sono operazioni fondamentali 
per il mondo della musica. 


http://www.ina.fr/grm 

en.wikipedia.org/wiki/Musique 

concrète 

fr.wikipedia.org/wiki/Festival 

Présences électronique 

grmtools.org 
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Less Talk, More Action. Intervista A The Yes 

Men 

Clemente Pestelli 



WE'RE 


OUT OF TIME / 

BEYOND TALK / 


0 BErOMOMlt fluu<h«/tw M *r> 


HEARD ENOUGH 

aboat 


CLIMATE 

CHANGE? 


Tired of hearing about climate 
change? Then do something. 
Now. 



lt». 

m t 


«r-Xftn 9 )•**** 


I BEUEVE WE HAVE REACHED THE STAGE 
WHERE IT IS TIME FOR CIYIL OISOBEDIENCE 
TO PREYEHT THE CONSTRUCTION OF 
NEW COAl PLANTS 

- ywf « [n/l KOS 


Da alcuni mesi, nel pieno del fermento 
per le mobilitazioni in vista del COP15 
di Copenaghen, è online una 
interessante piattaforma di 
coordinamento per i movimenti per 
che prende il nome di Beyond Talk 
(letteralmente "Oltre le chiacchiere”). 

La piattaforma, che nella homepage 
titola così: “Tired of just hearing about 
climate change? Then do something. 
Now" ("Stanco di sentir parlare di 
cambiamento climatico? Allora fai 
qualcosa. Adesso.”), è una semplice 
base dati per la promozione di 
interventi di disobbedienza civile. 

Gli autori di beyondtalk.net sono Andy 
Bilchbaun e Mike Bonanno, i 
componenti del noto gruppo di 
culture jamming The Yes Men, che da 
più di dieci anni imperversa sulla 


scena con agguati ed imboscate 
mediatiche e che nell’ultimo anno ha 
focalizzad:67t®B|teaqfr«B©£eioni sui temi 
legati al 

Senza entrare nel dettaglio delle 
singole azioni compiute dagli Yes Men 
di cui tante altre testate hanno già 
parlato abbondantemente, trovo 
invece più interessante soffermarmi 
su quella nota di pragmaticità 
espressa dalla formula "Beyond Talk”. 

Ad osservare infatti ciò che accade 
oltreoceano dalla vecchia Europa, il 
culture jamming degli Yes Men 
colpisce non solo per la grande eco 
mediatica e per la incisività 
comunicativa, ma anche e soprattutto 
per l’approccio che privilegia la pratica 
ed il risultato a dispetto di ogni 
questione astrattamente teorica. 
Considero questo uno dei fattori 
principali di distinzione tra artivismo 
europeo ed oltroceano in questo 
momento: laddove in Europa è 
principalmente l'impianto politico- 
concettuale che influisce sulle 
modalità di messa in pratica, in 
America è il risultato finale e la sua 
efficacia che sembra venir tenuto 
maggiormente in considerazione. 
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Così, essendomi trovato 
recentemente a collaborare 
attivamente ad alcune delle ultime 
azioni degli Yes Men, e spinto dalla 
curiosità di comprendere meglio 
alcune dinamiche, ho voluto rivolgere 
loro alcune domande. 

Domande semplici, che ho voluto 
limare per cercare le giuste sfumature 
di significato. A nemmeno 
ventiquattro ore dalla consegna delle 
domande ricevevo - con un certo 
disappunto, lo ammetto - le loro 
risposte che, come vedrete, non 
lasciano spazio a particolari riflessioni, 
o divagazioni teoriche. 

Oltre le solite chiacchiere, gli Yes Men 
hanno risposto con poche parole, 
semplici ma coincise. Beyond Talk, 
appunto. Insomma, un’altra lezione di 
pragmaticità anglosassone. 

Clemente Pestelli: A differenza di altre 
vostre correzioni di identità, sembra 
che azioni come quella del NY Times 
special editions (un milione di copie 
fasule del NYTimes distribuita per le 
strade di New York in cui si 


annunciava la fine della guerra in Iraq), 
del NY Post (analoga a quella del New 
York Times, con un milione di copie 
del NY Post distribuite per strada) e 
la recente beffa alla Camera di 
Commercio (una falsa conferenza 
stampa in cui si annunciava che 
l’unico modo “per fare affari” fosse 
quello di approvare il prima possibile il 
climate bill così che a dicembre il 
presidente Obama si potesse 
presentare a Copenaghen e negoziare 
partendo da una posizione forte), non 
siano delle sole correzioni di identità. 
Sembra piuttosto vogliate sfruttare i 
media per diffondere un sentimento 
di speranza. Come vi aspettate 
reagiscano le persone a queste storie? 
E come reagiscono veramente? 

Mike Bonanno: Le persone normali in 
genere sogghignano di fronte a 
queste storie: per la faccenda del NY 
Times, le persone hanno visibilmente 
reagito con ilarità. Lo puoi vedere 
chiaramente nel nostro film! Anche 
con le azioni del NY Post e della 
Camera di Commercio, abbiamo 
ricevuto tantissimi complimenti. Al 
contempo, abbiamo ricevuto la 
reazione della Camera di Commercio: 
ci hanno colpito con una vertenza e 
hanno seriamente minacciato la 
nostra libertà di espressione. 

Clemente Pestelli: Dietro gli Yes Men 
c’è una vasta rete di attivisti, artisti e 
culture jammers. Qual’è il ruolo di 
questo network nelle vostre azioni? 
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Mike Bonanno: Noi ci basiamo 
tantissimo sui nostri amici, gli Yes Men 
che non si vedono mai, per tutto e per 
qualsiasi cosa. Ogni progetti è 
different, ma chiunque può registrarsi 
sul nostro sito e divenire un volontario 
( www.theyesmen.org/join) . In questo 
modo, è possibile rimanere in 
contatto per qualsiasi azione futura. 



Clemente Pestelli: Penso che la storia 
degli Yes Men sia strettamente 
collegata alla storia e alle pratiche del 
world wide web dei primi anni del 
2000. Come valutate la situazione di 
Internet oggi? E’ ancora viva l'utopia 
della rete degli anni Novanta e 
Duemila? E nel caso, cosa è cambiato? 

Mike Bonanno: L’utopia della Rete non 
è mai esistuita, come tutte le utopie è 
sempre stata solo uno spazio 
deirimmaginazione. Alcuni aspetti di 
questo immaginario stanno ancora 
resistendo e crescendo, tanti altri 
sono finiti. Leggi come la DMCA- 
Digital Millennium Copyright Act (la 
legge Americana sul copyright che 
criminalizza la produzione e 


distribuzione di tecnologie e servizi 
che aggirano le misure di protezione 
dei diritti d’autore delle opere digitali) 
hanno reso più facile per le corporate 
limitare la libertà di espressione, ma al 
contempo il proliferare di connettività 
ha reso più facile il dialogo tra un 
numero sempre maggiore di persone. 
Quindi, la cosa importante è evitare 
che il capitalismo trasformi tutta la 
connettività in qualcosa che sia solo 
ricchezza. 

Clemente Pestelli: Parlando sempre di 
Internet, al di là della eco mediatica 
delle vostre azioni, avete sempre 
lavorato a piattaforme web-based 
alternative - penso all’esperienza degli 
RTMark da cui proviene Yes Men o la 
sopracitata beyondtalk.net e ancora il 
recente online game Fix World 
Challenge. Potete spiegare meglio 
questo vostro interesse per i media 
legati al web? 

Mike Bonanno: Il nostro interesse è 
abbastanza chiaro e linerare direi: 
cercare i modi più economici per 
connettere il numero maggiore di 
persone. Se fossimo vissuti negli anni 
Settanta, avremmo probabilmente 
usato telefoni, flyers, giornali 
stampati, etc... 

Clemente Pestelli: Sono curioso 
riguardo la sostenibilità economica 
dei vostri progetti. Chi supporta le 
vostre azioni? Voglio dire, è un 
sostegno che proviene unicamente 
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dal vostro network o avete l’aiuto di 
qualche organizzazione particolare? 

Mike Bonanno: Abbiamo ricevuto dei 
finanziamenti da fondi per l’arte, e 
inoltre realizzando i films abbiamo 
guadagnato dei soldi dalla televisione 
(anche se non a sufficienza per coprire 
i costi). Ma è soprattutto l’aiuto delle 
persone tramite la nostra mailing list 
che costituisce il principale supporto, 
e a loro questo non costa tantissimo. 



Clemente Pestelli: Nel Giugno 2009, 
nell’operazione del fake 
dell’lnternational Herald Tribune 
( http://iht.qreenpeace.org) si leggeva 
di un “punto di svolta per il pianeta”, il 
Summit di Copenaghen in programma 
dal 7 al 18 Dicembre prossimi. 

Secondo le ultime notizie, nulla di 
tutto questo sta per accadere. Dopo 


più di dieci anni di attivismo, 
possiamo continuare a sperare che è 
possibile cambiare il mondo con una 
burla? 

Mike Bonanno: Beh, non si cambia il 
mondo con una burla, ma lo si cambia 
con i movimenti e le azioni. E con 
tutto ciò che conflusice in un 
movimento, come le proteste di 
strada, i cambiamenti delle leggi, 
l’organizzazione del vicinato. Questo è 
il motivo per cui abbiamo bisogno di 
essere in stada ora. Per questo 
motivo, partendo dal progetto 
Beyond Talk, il prossimo 30 
Novembre, una settimana prima dei 
negoziati di Copenhagen e in 
occasione del decimo anniversario 
delle proteste di Seattle contro il 
World Trade Organization (WTO) del 
1999, una serie di azioni di 
disobbedienza civile e di 
dimostrazioni avranno luogo in molte 
città degli Stati Uniti. 


http:://www.beyondtalk.net 

http://theyesmen.org/ 
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L’oriente Attivista: Tra Chitarre E Centrification 


Zoe Romano 



Ci trovavamo in Giappone da più di 10 
giorni, invitate a presentare il progetto 
di Serpica Naro aH’interno del Cream 
Festival ( http://ifamy.jp/en/ ) ma con 
l’intento principale di incontrare, 
finalemente di persona, artisti, 
attivisti, agitatori e organizzatori delle 
Mayday con cui solitamente 
manteniamo contatti virtuali. 

In mezzo ad altre mille cose, una sera 
ci imbattiamo nella protesta di 
lavoratori Sud Coreani che, mentre ci 
beviamo una birra nel baretto Cafè 
Lavanderia del quartiere Shinjuku, 
vediamo entrare armati di 
entusiasmo, spinette e volantini, 
invadendo in un attimo tutto il locale. 
Agguantano il microfono del sound 
System e ci invitano a partecipare alla 
giornata di azione che si sarebbe 
tenuta il sabato successivo in vari 


punti della metropoli. 

Capiamo subito che la mobilitazione è 

supportata dai nostri 

amici( 

http://en.wikipedia.org/wiki/Freeter 

- http://freeter-union.org/ ) Freeters, 

sindacato dei precari giapponesi, che 

sono lì con noi. Ancora a digiuno di 

attivismo Sud Coreano, cerchiamo di 

saperne di più direttamente da loro, 

tra una bottiglia stellata e l’altra. 

Cort, Ibanez, Fender, Parkood 

... se 

siete chitarristi di sicuro questi nomi vi 
dicono qualcosa. Si tratta di alcuni 
brand delle oltre 600 mila chitarre 
prodotte dalla Cort 
( http://www.cortguitar.com/) con 
sede a Icheabon in Corea del Sud, una 
delle più grandi al mondo. 

La maggior parte della produzione va 
a soddisfare la domanda che viene 
proprio dall’estero; la Cort infatti 
lavora a contratto per numerose 
aziende che si avvantaggiano dal 
basso costo della manodopera 
asiatica e il suo proprietario, 

( 

http://www.youtube.com/watch?v=R 

0IGFdfp8Zs) Park Young-Ho , si gode i 
suoi 78 milioni di dollari che lo 
piazzano ai primi posti della classifica 
dei più ricchi uomini d’affari Coreani. 
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Negli ultimi anni però, nonostante 
fatturati positivi, ha cambiato 
strategia commerciale, raddoppiando 
la produzione e diminuendo la qualità 
dei prodotti soprattutto per 
soddisfare le richieste dei grande 
mercato estero di cui detiene una 
bella fetta: circa il 30%. 

Già nel 2006 le sue mosse producono 
una reazione. I lavoratori della Cort, 
dopo aver prodotto chitarre per anni 
in condizioni di lavoro spesso estreme 
( 

http://www.youtube.com/watch?v=9 

LpB1E4EE7k) , riescono ad organizzare 
un sindacato in azienda e 
raggiungono l’obiettivo di aumentare i 
loro stipendi come mai negli ultimi 12 
anni. Anche se tale miglioramento li 
porta a raggiungere solo i livelli del 
salario minimo Coreano. 

Intanto, l’opera di ristrutturazione del 
signor Young Ho Park continua. Inizia 
infatti a trasferire in Cina e Indonesia 
la produzione e nell’aprile del 2007 
licenzia oltre 100 lavoratori Coreani 
proseguendo nel suo piano, prima in 


modo graduale e poi sempre più 
aggressivo, sino ad arrivare al 2008 
quando dichiara bancarotta 
chiudendo proprio la fabbrica di 
Incheon, nella città madre della Cort. 

Mentre in qualche parte del mondo si 
cantano canzoni d’amore 
accompagnate da una delle chitarre 
prodotte dalla Cort, i lavoratori Sud 
Coreani da oltre 700 giorni si lanciano 
in proteste, prima occupando gli uffici 
centrale dell’azienda a Seul, subendo 
parecchi arresti e ritorsioni, poi dando 
più forza alla loro capacità 
comunicativa chiedendo il supporto di 
artisti e musicisti della scena mondiale 
e presenziando alle varie fiere musicali 
in giro per il mondo 
( 

http://www.frankfurter-info.org/Nach 

richten/proteste-de- 

-sudkoreanischen-arbeiterinnen-be . 

supportati dagli attivisti locali. Ed è 
proprio attraverso questa alleanza 
trasversale che stanno riuscendo a 
attirare l’attenzione di un pubblico 
molto più vasto e spesso poco attento 
a come e dove vengono prodotti gli 
strumenti del loro mestiere: le 
chitarre. 

Il programma della giornata di azione 
nipponica avrebbe previsto una visita 
mattutina a Yokohama (seconda città 
più popolosa del paese e 
praticamente in continuità spaziale 
con Tokyo), per movimentare un po’ la 
grande fiera musicale che ogni due 
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anni si tiene nel paese 
(http://musicfair.jp/). Nel pomeriggio 
poi, si sarebbero spostati a Tokyo 
dove avremmo potuto raggiungerli 
per dare in nostro supporto. 



Omotesando Hills 

L’obiettivo nella capitale è Kawai, il 
negozio di strumenti musicali su 
Omotesando Avenue ad Harajuku, 
quartiere di shopping da qualche anno 
in fase di piena gentrificazione e 
l’appuntamento era alle 16 sul ponte di 
fianco la stazione della metropolitana. 
Protagonista della strada è il 
megacentro commerciale 
Omotesando Hills, che occupa 250 
metri di marciapiede con la sua 
struttura in vetro e metallo, 130 negozi 
(molti sono brand internazionali di 
moda) e 38 appartamenti. 

Costruito da uno dei tycoon più 
potenti del Giappone, Minoru Mori 
( 

http://en.wikipedia.org/wiki/Minoru 

Mori , nonno della più famosa (almeno 
in Italia) artista Mariko Mori, si affianca 


a un’altra impresa gentifricatrice, 
quella di Roppongi Hills, uno dei più 
grandi complessi urbani del Giappone 
e finanziata dalla stessa Mori Building 
( http://www.mori.co.jp/en/) . 

Omotesando Hills ( 

http://www.omotesandohills.com/en 

glish/index.html) è sorto dopo la 
demolizione del complesso di 
appartamenti D junkai Aoyama 
Apartment, in stile Bauhaus datati 
1927, con i quali per la prima volta si 
sperimentavano architetture 
rinforzate per resistere ai terremoti e 
che sarebbero diventati un esempio 
per il design di case popolari. Gli 
architetti illuminati che li avevano 
progettati, se li erano immaginati 
abitati dalla prima generazione di 
colletti bianchi pronti a sperimentare 
una sorta di vivere collettivo 
(potremmo definirlo un primo 
esempio di co-housing). Parte degli 
appartamenti infatti erano stati 
progettati con aree da utilizzare in 
comune. 

Nonostante le proteste di cittadini e 
associazioni di quartiere, che 
rivendicavano il rispetto della 
memoria storica e il valore culturale di 
quelle case, le ruspe si sono messe al 
lavoro e nel febbraio 2006 i 6 piani di 
centro commerciale venivano 
inaugurati 
( 

http://travel.nytimes.eom/2006/02/1 

5/travel/15tokyo.html?8dpc ) con 
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larga eco nei quotidiani di tutto il 
mondo. 



L’azione 

Sul marciapiede opposto, qualche 
metro più in là del centro 
commerciale di lusso, si trova invece 
l’obiettivo delazione dei lavoratori 
della Cort. 

E' sabato, sono quasi le 5 del 
pomeriggio e lo struscio dello 
shopping sembra al suo massimo. Un 
gruppo composto da una cinquantina 
di attivisti si piazza davanti alla vetrina 
di Kawai, dove un pianoforte in 
plexiglas scintillante attira subito il 
nostro sguardo. Non si attende molto 
per veder spuntare strumenti di ogni 
tipo insieme a striscioni e cartelloni 
colorati. Tamburi, fisarmoniche, 
violini, trombe si animano per 
raccontare ai passanti i motivi della 
protesta. 

Insieme a loro e alla Korean Metal 
Workers Union, ci sono i Freeters di 
Tokyo e vari attivisti culturali di New 


York, noi, rappresentati 
dell’Euromayday Newtwork, senza 
contare il supporto virtuale di 
centinaia di musicisti che in giro per il 
mondo, durante i concerti e 
performance, danno il loro contributo 
boicottando le chitarre Cort e facendo 
conoscere la campagna No Cort 
( 

http://www.youtube.com/watch?v=7 

pbKvESThnO&NR=l) agli ignari 
spettatori dei loro spettacoli. 

Dopo varie canzoni, slogan, 
improvvisazioni musicali, i manager 
del negozio si affacciano e cercano di 
capire cosa succede. Si tratta di tre 
uomini incravattati sulla sessantina; 
con uno sguardo serio scrutano quella 
massa informe e rumorosa che 
disturba la tranquilla muzak di un 
sabato pomeriggio che dovrebbe 
essere uguale agli altri. Un camioncino 
della polizia si mantiene a qualche 
metro dal marciapiede e controlla che 
la situazione non si accenda troppo. 
Ma lo shopping non viene fermato, 
quindi sembrano tranquilli. 

Una delegazione di lavoratori entra nel 
negozio ed inizia la trattativa. Lo 
scopo della contrattazione è 
convincere il manager a parlare con il 
proprietario della Kawai in modo che 
diventi messaggero delle richieste dei 
lavoratori e faccia pressione 
direttamente alla sede centrale della 
Cort, che a loro vende le chitarre. 
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Gli sguardi sono seri, non riusciamo a 
seguire la conversazione ma di sicuro i 
lavoratori stanno raccontando anche 
di come la corte d’appello della Corea 
del Sud abbia deciso lo scorso agosto 
che i licenziamenti di massa fatti dalla 
Cort siano illegali: perchè dopo dieci 
anni di profitti, un solo anno di crisi 
non giustifica questo tipo di 
trattamento. Ma nonostante la 
sentenza di reintegro dei lavoratori, 
l’azienda non sta rispondendo in 
modo positivo. Dopo una ventina di 
minuti, a negozio ormai semivuoto, un 
accordo sembra raggiunto. La 
delegazione esce e ricominciano le 
danze e i volantinaggi. 



Al termine dell’azione sono appena 
passate le sette di sera. I sindacalisti si 
scambiano gli striscioni e scattano 
foto di gruppo per ricordare l’evento. 
Un mi confessa che quel 

giorno è stato in qualche modo più 
coinvolgente rispetto alle loro solite 
azioni, perchè non erano 

esclusivamente membri del sindacato 
e lavoratori ma anche artisti, musicisti 
e performers che con musica e colori 
hanno reso più semplice mantenere la 
determinazione e dimenticare la 
stanchezza. 

Il messaggio ha sicuramente iniziato il 
suo viaggio verso il ricco proprietario 
della Cort, mentre l’inarrestabile 
fiumana delle del 

sabato pomeriggio non si lascia 
arrestare dalla colorata e rumorosa 
protesta. Questo però, sembra il 
destino di tutto ciò che accade a 
Tokyo, la megalopoli che inghiotte 
tutto e sembra non lasciarsi mai 
scalfire da niente. 


freeter 
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Identità’ Mediali 


Stefano Raimondi 



Penso seriamente che di fondo ci sia 
un vasto disagio e una grande attesa. 
Disagio di definizione prima e di 
identità poi. Attesa del tempo che si 
modella in storia. 

Ha ancora senso parlare oggi di “New 
Media Art” o di “Media Art”, 
intendendo e includendo nella 
definizione una sorta di alterità, di 
diversità, dalle arti tradizionali? Come 
se fossero mai esistite delle arti non 
nuove o non mediali o separate dalle 
scoperte scientifiche o dalle ricerche 
tecnologiche. Si può eventualmente 
spingere questo concetto al limite, 
spostare l’attenzione su quello che è 
effimero (come stupendamente fece 
nel 1985 il filosofo francese Jean- 
Francis Lyotard presentando al Centre 
Pompidou di Parigi la mostra-labirinto 
Les Immatériaux) ma l’immateriale o 
l’invisibile non saranno mai de- 
mediali. 


Con de-medializzazione intendo un 
grado zero di creazione che non è 
concepibile per il solo fatto stesso di 
dipendere dal media uomo che è 
dotato di una conoscenza sufficiente 
per considerare sé stesso come 
media. E’ sempre la solita guerra, 
sempre la solita storia, raccontata a 
dettato e piena zeppa di errori. 
Affrontata e vinta secoli fa dalla 
pittura, recentemente terminata per 
la fotografia, ancora oggi all’apice per 
i video, solo all’inizio per quelle forme 
artistiche che utilizzano scoperte più 
recenti o più recentemente fecondate 
dalla ricerca artistica, ossia per quelle 
che nel frattempo e con la certezza di 
sentirci inadeguati, identifichiamo 
come Media Art. E’ una battaglia per il 
riconoscimento sociale ossia politico, 
economico, professionale etc... 
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conferenza internazionale sulle Storie 
della Media Art, della Scienza e della 
Tecnologia. Tenutasi a Melbourne dal 
26 al 29 novembre ha coinvolto oltre 
sessanta tra artisti, scienziati, filosofi, 
critici e curatori provenienti da tutto il 
mondo. 

Mancava aH’appello o forse era poco 
rappresentata, la persona “media”, 
importante barometro quando si parla 
di ricerche artistiche sociali. Eppure 
qui tocchiamo un punto importante 
che mi è sembrato emergere da una 
serie di interessanti conferenze. Le 
ricerche portate avanti nel campo dei 
“nuovi media” o col nuovo uso dei 
“media" sembrano accomunate dalla 
caratteristica di un uso se non 


addirittura di una finalità sociale. Mi 
sembra un punto di non poco conto 
perché contiene in potenza l’idea che 
l’arte mediale di oggi sia integrata 
(negli strumenti) e interessata (nelle 
conseguenze) alla società e che nella 
maggior parte dei casi sia frutto di un 
processo di creazione collettivo. 

La creazione collettiva non è qui 
intesa nella obsoleta definizione che 
include lo spettatore come necessario 
attore per la codifica dell’opera d’arte 
ma è da intendersi nella davvero 
entusiasmante opzione che il 
processo senza fine di 
creazione/ fruizione/ creazione 
preveda la presenza di più attori. 
Detto altrimenti: la fucilazione del 
genio artistico. 
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che muovono da media aggregativi, 
tra cui, nel caso più estremo ma anche 
comune, la celebrazione della morte 
digitale. 

Rimane la possibilità di vivere una 
duplice simultanea realtà dove 
possiamo piangere in digitale per 
morti reali e lacrimare sale per l’agonia 
di una catena di bit. 

A supporto e di eguale interesse: 
l’emergere di rituali tecnologici, ossia 
di pratiche condivise e continuative 

http://www.mediaarthistory.org/ 
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Monsieur Morin: Per Un’etica Del Pensiero 

Complesso 

Teresa De Feo 



Incontrare il Signor Morin non è roba 
da poco. E anche chi non lo 
conoscesse per fama non potrebbe 
non rimanere affascinato dai i suoi 
modi eleganti da vecchio francese 
dalle dita inanellate. E credo così sarà 
successo. La voce roca, attraverso cui 
il monsieur si esprime, mai come uno 
studioso ma come un capo tribù che 
racconta miti e novelle, riesce subito a 
creare empatia e portare dentro una 
dimensione intellettuale a più 
dimensioni: quella del pensiero 
complesso. E da subito si capisce, al 
conspetto dell’anziano filosofo, che il 
pensiero complesso non è solo un 
insieme di metodologie, una pratica 
intellettuale ma l’esercizio di una 
operatività esistenziale, di un’apertura 
umana che si pone prima di tutto 
questo obbiettivo: darsi come 
fondamento di un’etica nuova, l’etica 


di cui necessità una coscienza 
planetaria. 

Edgar Morin HI Novembre scorso si è 
seduto davanti ad una platea di oltre 
2.500 persone, ospitate dal Teatro dal 
Verme per l’appuntamento conclusivo 
del calendario del Meet Media Guru 
2009, curato da Maria Grazia Mattei. 
L’evento ha riscosso grandissimo 
interesse ed è stato un’occasione 
unica per conoscere, direttamente da 
una delle sue voci più autorevoli, le 
tematiche di una grande avventura 
della conoscenza, quella 
dell'epistemologia complessa. 

( 

http://www.meetthemediaguru.Org/i 

ndex.php/n/edgar-morin-evento- 

11-novembre-video-dellevento/) 

Edgar Morin, oggi ottantottenne, è 
senz’altro uno degli intellettuali più 
interessanti degli ultimi cento anni. 
Direttore direttore del Cnrs (Centre 
national de la recherche scientifique), 
presidente dell’agenzia per la Cultura 
dell’Unesco e accademico onorario in 
più di 15 università nel mondo, si è 
occupato di sociologia, di etnologia, 
antropologia, cinema, televisione, 
vecchia e nuova cibernetica, teoria di 
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sistemi, pedagogia, alla ricerca di un 
metodo in grado di 

decompartimentare le varie discipline 
e raccogliere la sfida della 
complessità. Un intellettuale anomalo 
e difficilmente classificabile, 
politicamente impegnato, Morin non a 
caso si merita l’appellativo di 
“Indisciplinato”, titolo della sua 
biografia, rendiconto della sua 
avventura, uscita in Francia 
quest'anno e firmata Emmanuel 
Lemieux. 



Il filosofo e sociologo francese inizia il 
suo viaggio nella "complessità" in 
seguito ad un soggiorno al Salk 
Institute a La Jolla, California, nel 1969 
dove attraverso gli studi lì intrapresi 
giunge ad elaborare una sua 
particolare visione epistemologica che 
si avvarrà di alcuni assunti 
fondamentali mediati combinando 
teoria generale dei sistemi, 
cibernetica, teoria dell’informazione, 
neurofisiologia dell’autopoieticità del 
vivente (seconda cibernetica) integrati 
poi volta volta attraverso le loro 
combinazioni con le più svariate 


discipline dello scibile. 

In particolare, però, saranno alcune 
teorie cibernetiche (vedi articolo 
precedente), come lo stesso Morin più 
volte ci terrà a ricordare, a fornire al 
filosofo la chiave per accedere alla 
complessità: tra questi, primo su tutti, 
il concetto di retroazione, che insieme 
alla considerazione cibernetica di 
macchina come sistema in grado di 
auto-organizzarsi lo instraderanno ad 
una definizione del vivente costruita 
attraverso una multidimensionalità del 
pensiero in grado di convogliare sfera 
scientifica ed umanistica. Così nel 
pensiero di Morin la complessità 
biologica della mente umana diventa 
inscindibile dalla complessità 
culturale, tanto da ritenere la stessa 
cultura come indispensabile 
all’evoluzione biologica. Morin sarà il 
teorizzatore “a piena voce” dell ‘uni té 
de i'homme insieme all’unità di tutte 
le discipline. 

Il pensiero del filosofo francese, che 
può essere interpretato come il 
metodo della complessità, calibra 
alcune delle idee che potremmo 
definire come i suoi teoremi 
fondamentali che ritroveremmo 
costantemente a più livelli delle sue 
interpretazioni: il principio 
dell’ologramma, il principio ricorsivo, il 
principio dialogico insieme alla 
considerazione di un soggetto 
mutidimensionale mai disgiunto dal 
suo contesto ed integrato nella 
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spiegazione del fenomeno. Ogni 
fenomeno, in aggiunta, non dovrà, 
secondo Morin, mai essere depurato 
dai suoi elementi perturbatori come il 
disordine, l’incertezza, l’alea. 

Essenziale sarà, di conseguenza, 
l’integrazione e la relazione tra 
concetti antagonistica cui uno dei più 
cari a Morin è quello di autonomia- 
dipendenza. Insomma una schiaffo al 
riduzionismo, al determinismo, alla 
tradizione 



Photo by Gianfranco Chicco 
( www. flickr. com/gchicco) 


Ma torniamo al presente, alla 
conferenza al Dal Verme del monsieur 
Morin, che ci aiuterà, attraverso le sue 
articolazioni, a comprendere qualche 
passaggio del pensiero del filosofo 
che abbiamo qui poco prima 
sinteticamente presentato. 

Edgar Morin, attualmente sta 
rivolgendo la sua attenzione 
all’ ecologia e alla promozione di una 
nuova etica, proponendo nei suoi 
ultimi libri e nel dibattito pubblico un’ 
eco-sofia politica da adottare al fine di 
una trasformazione planetaria. 


Il suo intervento di Milano è stato 
rivolto principalmente alla 
presentazione della sua etica 
"complessa" che trova come suo 
fondamento primario il principio 
otogrammatico insieme al circolo 
ricorsivo della “trinità umana" e la 
convivenza dei principi antagonisti. 
Uscire dall’individualismo, dall’ego- 
centrismo è possibile seguendo 
queste tre vie, che rappresentano non 
solo le chiavi interpretative del vivente 
ma anche l’espressione di una sua 
saggezza intrinseca capace di 
indirizzare verso la solidarietà, la 
comunione di tutti i viventi, uniti 
circolarmente in una catena di vita e 
di morte. 

Cosa è il principio ologrammatico? 

Non è che il superamento 
dell’illusione di ritenerci slegati dalla 
catena della vita; il superamento 
dell’illusione di ritenerci dominatori 
dell’oggetto, di una res extensa 
estranea al soggetto indagatore. 
Piuttosto, esattamente come in un 
ologramma, in cui in ogni singola 
parte vive la totalità dell’insieme, 
l’uomo non dovrà mai perdere di vista 
la consapevolezza di portare dentro dì 
sé la storia dell’intero universo, non 
dovrà mai smettere di ritenere che 
ogni io porta dentro di sé un noi. 

Secondo il signor Morin l’andamento 
della vita è circolare e ricorsivo. Così 
come l'umano vive dello stesso circolo 
della trinità divina, ogni uomo è 
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individuo, parte di una società e parte 
di una specie, ma non in un ottica 
gerarchica, quanto piuttosto nella 
considerazione che ogni singola parte 
del processo è sia la causa che 
l’effetto della parte successiva e della 
precedente. AM’interno della specie, 
l'uomo ne è sia il prodotto che il 
produttore, come ogni uomo è padre 
ma anche figlio e così via. 

E’ indispensabile ritrovare il senso 
della totalità, ma anche l’importanza 
della specificità, che è l’espressione, in 
piccolo, della totalità, così in un 
abbraccio che possa integrare le 
contraddizioni, le perturbazioni, gli 
aspetti antagonisti. E monsiur lo dice 
chiaro: “un pensiero ecologico è 
necessario ma non potrà mai essere 
sano se non accetta la propria follia", 
così l’homo sapiens è anche demens, 
così l’homo faber è anche homo 
mitologicus, l’homo oeconomicus 
deve essere anche homo ludens. 

Pensare in modo complesso significa 
sentirsi parte di un'unica grande 
comunità, dentro il grande circolo 
ricorsivo della vita. Significa sentirsi 
cittadini planetari e utilizzare tutto ciò 
come un’occasione. 
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Gianfranco Chicco (www.fiickr.com/gchicco) 


Tanto più che siamo arrivati, dal punto 
di vista della tecnica, a generare le più 
efficaci metafore del vivente, come la 
metafora dell’interconnessione, e 
questo attraverso la produzione di 
una delle nostre ultime estensioni: 
Internet. Il web, attraverso la sua 
complessità di rete cerebrale, il suo 
essere intelligenza connettiva e pelle 
della cultura non può che essere 
un’occasione per favorire la nascita di 
una coscienza planetaria, che è la 
coscienza di fare parte di una terra 
patria, cosa che per il filosofo è l'unica 
via per affrontare i problemi vitali e 
mortali del nostro tempo. 

Allora, ritornando alla prime battute, 
incontrare il signor Morin non è solo 
un’occasione per conoscere i teoremi 
di una nuova epistemologia, ma la 
possibilità di comprendere che ogni 
nuova epistemologia apre 
inevitabilmente ad una nuova etica, 
ed è questa la responsabilità che ogni 
studioso ed ogni cittadino che scelga 
di raccogliere e praticare le vie 
indicate da una nuova o da una 
vecchia teoria della conoscenza, deve 
sentire. 

A me sinceramente quest’etica piace 
come le ultime parole del signor Morin 
con cui concluderò questo pezzo: “è 
l’amore la sola autentica religione 
delPiper-complesso” (Edgar Morin). 
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http://www.meetthemediaguru.Org/i http:/ /lavoixdunet.eu/ 
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Modelli Di Creatività’ Distribuita: Il 

Crowdsourcing 

Giulia Baldi 
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Forse era prevedibile, di sicuro è 
significativo: Creative Review ha 
incluso il crowdsourcing (o meglio, il 
crowdsourcing digitale dei creativi) tra 
gli argomenti trattati nel numero di 
dicembre, quello delTYear in Review". 


Non ho ancora la rivista, ma da 
qualche tempo sto facendo ricerche 
sui modelli di crowdsourcing e credo 
che rappresentino un’opportunità 
talmente interessante per i creativi, 
qualunque sia il media con cui si 
esprimono, che anche noi dovremmo 
celebrare, e con l’occasione 
diffondere il verbo. 


Noto in termini accademici come 
“modello distribuito di soluzione dei 
problemi e di produzione dei 
contenuti", e definito nel linguaggio 
del marketing come “appalto delle 
attività normalmente svolte da un 


unico fornitore a un gruppo di 
persone o a una comunità” 
crowdsourcing è un neologismo usato 
per la prima volta da Jeff Howe, 
direttore di Wired US, in un articolo 
che risale al 2006. Qui, Howe descrive 
la trasformazione che le professioni 
creative ( copywriter , designer, 
fotografo, grafico, illustratore, 
animatore, videomaker, regista... o 
aspirante tali) stanno attraversando 
nella società della rete. 

Per esempio, con il web 2.0 e lo 
sviluppo dei social network, i creativi 
sono finalmente globalmente 
connessi e virtualmente attivi, e 
possono rinunciare a farsi 
rappresentare da agenzie off-line, 
esclusive e costose, per scegliere 
invece di auto-rappresentarsi su 
piattaforme on-line, accessibili ed 
economiche. 
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Ormai community come 
istockphotos.com . un marketplace 
nato per fotografi dilettanti, 
permettono a chiunque di caricare i 
propri lavori e di venderli 
direttamente ai clienti, con costi 
ridotti rispetto alle consuetudini del 
passato. In questo modo, gli artisti 
emergenti, se di talento, riescono a 
competere in visibilità’ con quelli già' 
affermati e, contemporaneamente, 
possono eliminare tutti gli 
intermediari e i loro compensi 
improbabili. Ottengono cosi’ guadagni 
maggiori, mentre i loro clienti 
spendono meno, e per prodotti nella 
media altrettanto validi. 

Fin qui tutto bene. Queste nuove 
esperienze stanno confermando il 
principio del crowdsourcing secondo 
il quale un gruppo di creativi può 
produrre risultati migliori e meno 
costosi rispetto ad un solo individuo, e 
lo stanno traducendo in realtà. Come 
già successo molte volte in passato, la 
tecnologia sta sovvertendo, in modo 
lento ma costante, lo status quo di 
un’industria ormai vecchia, e ne sta 
creando una nuova. 

Ma non e’ tutto qui. Esempi anche più 
rivoluzionari stanno emergendo 
sempre piu’ numerosi, sotto forma di 
piattaforme/community sempre piu’ 
evolute e affollate. 

Con 99design (AU), BootB (IT), 
CrowSpring (US), IdeaBounty (SA/UK), 


RadarMusic (UK) e Zooppa (IT/US/BR) 
è sorto un nuovo modello di 
crowdsourcing per la creatività. 

Questi marketpiace/community 
mettono in diretto contatto i creativi e 
i brand, creando le premesse per la 
produzione di contenuti specifica per 
un progetto. Infatti, offrono ai brand la 
possibilità di postare le loro richieste 
( brief ), e ai creativi quella di lavorarci a 
distanza. Cosi’ i brand possono 
nuovamente ottenere proposte 
inedite, uniche e adeguate ai 
prodotti/servizi da promuovere, come 
accadeva quando il rapporto era con 
le agenzie tradizionali, ma investendo 
cifre molto minori che in passato; e i 
creativi, professionisti e non, possono 
partecipare a concorsi su scala 
mondiale, ma dovunque vivano e 
qualsiasi altra cosa facciano, a 
prescindere dall’aver trovato una 
agenzia che li rappresenta (e li sfrutta, 
almeno economicamente). Non solo: 
alcune di queste piattaforme 
delegano alla comunità perfino la 
selezione delle migliori proposte. 


ZOOPPA 



Tutti contenti? Non ancora. In realtà 
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c’è un problema...forse anche due o 
tre: 


1) - Tutti i partecipanti che presentano 
progetti on-line li elaborano facendo 
del lavoro speculativo (cioè’ non 
pagato), le probabilità’ di vincere sono 
molto limitate (cioè’ inversamente 
proporzionale al numero delle 
proposte, che in genere si aggira tra 
decine e centinaia), e il compenso per 
i vincitori e’ decisamente inferiore al 
valore di mercato off-line. Se 
nell’industria pubblicitaria off-line il 
sistema della preparazione 
speculativa della presentazione al 
cliente è sempre stato la norma, on- 
line questo processo ha raggiunto un 
livello ulteriore. Inoltre, questa pratica 
ha abbassato il valore del lavoro 
creativo, sia on-line che off-line. 

Tanto che, di recente, un vero e 
proprio movimento di professionisti, 
chiamato "no-spec job”, ha protestato 
rumorosamente in rete: i concorsi 
aperti a tutti e che prevedono 
compensi minimi sono poco 
professionali e sleali. Al contempo, 
brand, piattaforme e utenti che invece 
hanno abbracciato questo modello, 
rivendicano la libertà di scelta: una 
volta presentato il processo in modo 
chiaro, tutti dovrebbero essere liberi 
di parteciparvi, considerando i prò e i 
contro da una prospettiva individuale. 
Di fatto, mentre alcuni hanno 
continuato a seguire il vecchio 
metodo, probabilmente perché 


vivono in grandi metropoli 
industrializzate e hanno molti contatti 
utili, migliaia di persone, invece, 
esprimono le loro idee e presentano i 
loro progetti su queste piattaforme, 
ottenendo visibilità e, a volte, 
vincendo perfino un compenso(!) in 
cui, fino ad ora, non avrebbero potuto 
nemmeno sperare. 

2) - La qualità media delle proposte è 
buona, ma ancora piuttosto bassa. 

3) - Raramente i brand sono in grado 
di sviluppare una relazione 
significativa con i creativi, e quindi 
strategie di lunga durata. 


4) - Quando non viene effettuato 
direttamente dalla community, il 
processo di selezione di un numero 
cosi’ alto di progetti e’ 
eccessivamente impegnativo in 
termini di tempo. 


We connect fresh talent with businesses. 



GeniusRocket 
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Tutto sommato, è forse ormai 
necessario un nuovo genere di 
piattaforme, che ricordino di piu’ le 
agenzie per la gestione dell’intero 
progetto, ma che lascino la liberta’ di 
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partecipare in modalità’ remota, e 
quindi aperta a tutti, o quasi. E, in 
effetti, un nuovo modello, basato sia 
sugli input dall’alto che su quelli dal 
basso, è stato recentemente adottato 
da una delle piattaforme di maggior 
successo, CeniusRocket (US), e 
probabilmente altre la imiteranno 
presto. 

Detto con le loro parole: “Da sempre 
abbiamo capito che il crowdsourcing 
è un processo di evoluzione. Per 
questo crediamo che tuttora esistano 
molte possibilità di migliorare il 
crowdsourcing creativo. Intendiamo 
affrontare le tre maggiori richieste 
della comunità creativa; 
riconoscimenti più elevati, maggior 
feedback e minori rischi, e le richieste 
dei clienti; contenuti più raffinati, 
selezionati e creativi”. 

Come intendono realizzare tutto ciò a 
CR? "Lanciando CRSelect - affermano 
ancora - le tre differenze rilevanti tra 
CRSelect e altri siti di crowdsourcing, 
incluso CeniusRocket.com, sono che 
gli artisti dovranno fare domanda per 
partecipare a ciascun progetto. Primo, 
i richiedenti saranno selezionati sulla 
base sia della loro attività precedente 
che della proposta inoltrata. Secondo, 
i progetti di GRSelect opereranno 
attraverso cicli creativi, permettendo 
agli artisti di ottenere il feedback 
direttamente dal cliente prima della 
produzione o della presentazione 


finale. Infine, sebbene non tutti 
saranno ammessi a partecipare ad un 
progetto, tutti coloro che avranno 
presentato una proposta 
guadagneranno in relazione ai loro 
sforzi”... 

ero wdsourcing 

Ora sì che il sembra 

davvero una bella cosa! Non a caso, 
sta diventando una tendenza perfino 
tra le agenzie tradizionali: nelle ultime 
settimane, è stata lanciata una nuova 
piattaforma, chiamata Victors and 
Spoils (US), basata sullo stesso 
approccio misto, mentre ne verrà 
presto avviata un’altra, con il nome di 
Cuided By Voicesé(JLMé>ir©(dyé/vb r ambe 
sono iniziative di della 

pubblicità’. 

Victors & Spoils 
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Whowcarc. Whatwedo. Join the creative department. Contact us. 



Creativi in circolazione, non ci sono 
più scuse... Presentate i vostri portfoli, 
fatevi selezionare, partecipate ai 
concorsi e conquistate il vostro 
momento di gloria, e forse perfino 
qualche spicciolo (N.B. i premi 
possono raggiungere punte di 
10.000$). E, sì... il prossimo anno 
potreste ritrovarvi su Creative Review! 
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Mediamatic Travel: Turismo Culturale Online 


Giulia Tiddens 



Il progetto Mediamatic travel, messo 
in atto dal Mediamatic Bank, uno dei 
centri culturali più importanti di 
Amsterdam e d’Europa, è pronto a 
rivoluzionare il mondo del turismo 
culturale. Collegandosi al seguente 
sito http:/ /travel.mediamatic.net/ è 
possibile consultare una lista 
interminabile di città sparse per il 
mondo con le quali è possibile 
interagire seguendo logiche 
decisamente innovative. 

Con una spesa minima sarà possibile 
recarsi nella località prescelta 
entrando a contatto con la scena 
artistica contemporanea grazie ad una 
guida del posto appartenente a quel 
determinato settore, oppure si 
potranno semplicemente reperire 
delle informazioni su particolari siti 
che sfuggono alla logica standard 
delle tradizionali guide tascabili. 
Percorsi creati ad hoc per artisti o per 


chi appartiene al mondo delle arti che 
potranno esplorare le città secondo 
nuove prospettive. Inoltre questo 
progetto prevede anche una 
esposizione, sulla quale ho voluto 
focalizzare in particolar modo la mia 
attenzione in questo articolo. 

Dal 16 Ottobre al 13 Dicembre presso 
l’Istituto culturale è possibile infatti 
visitare The Amsterdam Biennale 
2009 un’esposizione alla quale hanno 
partecipato paesi provenienti da tutto 
il mondo sotto la guida di almeno 30 
curatori internazionali, ad ognuno dei 
quali è stata affidata la gestione di un 
padiglione e la scelta degli artisti 
destinati a rappresentare una 
determinata città. Ogni settimana 
vengono inaugurati nuovi padiglioni 
accompagnati ovviamente da una 
relativa festa serale carica di sorprese. 



Image courtesy by Mediamatic Trave I 
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Appena entrati aM’interno dello spazio 
espositivo, ci si ritrova a camminare 
tra stretti cunicoli, attraverso cubi e 
spazi quadrati ognuno dei quali è 
dedicato ad una città diversa. 
L'ambiente in alcuni casi sembra quasi 
claustrofobico e purtroppo a volte 
risulta anche difficile riuscire a 
localizzare le varie opere proprio per 
mancanza di spazio. La tematica 
emergente, è sicuramente quella 
politica e proprio su questa ho voluto 
focalizzarmi. 

Il padiglione di Monaco ad esempio, 

( 

http://www.eindeutscherpavillon.de/ 

) curato da Sascha Glasl, a causa della 
la recente celebrazione dei trascorsi 
20 anni dalla caduta del muro di 
Berlino, ha pensato bene di costruire 
anch’egli un muro composto però da 
scatole trasparenti. Queste scatole 
vengono distribuite esclusivamente ai 
tedeschi che si interessano al 
progetto ai quali viene chiesto di 
riempirle con un cimelio del loro 
paese. Si tratta inoltre di un muro 
itinerante, nel senso che di mese in 
mese si sposta da un paese all’altro 
dell'Europa raccogliendo ad ogni 
tappa le memorie sparse per finire il 
suo percorso proprio in Germania 
dove potrà raggiungere la sua 
massima espansione. Ma si tratta in 
realtà solo della conclusione della 
prima fase perché poi il muro verrà 
inviato in Cina dove invece subirà il 
processo opposto. I visitatori 


potranno infatti in questo caso 
smontare il muro portando a casa una 
delle scatole, decidendo poi se 
contattare la persona di cui hanno 
preso la memoria. 

Un metodo alternativo per costruire 
un senso di appartenenza positivo alla 
propria nazione. Un muro carico 
anch’esso di storia, ma di una storia 
formata dal passato della gente 
stessa. L’Identità di una nazione 
espressa senza nessuna forma di 
imposizione, senza essere soggetta a 
nessuna pressione politica. 

Il padiglione di Istanbul 

( 

http://www.mediamatic.net/page/12 

4558/en) . con il curatore Suat Ògut 
insieme a agli artisti Firat Bingol e 
Mehmet Ògut, ha invece esposto 
quattro opere riguardanti problemi 
relativi alla politica culturale del loro 
paese. 



Image taken by Firat Bangoi video 


Nel video di Firat Bangoi un curdo è 
difatti intento a raccontare la sua 
storia personale, ma ogni volta che 
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cerca di farlo un aspirapolvere viene 
puntato alla sua testa, come fosse una 
pistola, con l’ intenzione di aspirare via 
la sua identità lasciandolo senza 
parole. Ogni volta che "lo strumento 
della tortura" scompare, I' uomo può 
ricominciare a parlare ma ogni volta il 
tono della sua voce aumenta e 
diventa sempre più esasperato. 

Quindi la repressione a cui l'uomo è 
soggetto non fa altro in realtà che 
alimentare la sua resistenza e il senso 
di appartenenza al suo popolo 

Mehmet Ogut partecipa invece con 
un video proveniente dalla sua serie 
Black Cube, con l’intenzione di farci 
riflettere sul rapporto esistente tra chi 
detiene il potere e chi lo subisce. Su di 
un piccolo schermo ci viene mostrato 
infatti un poliziotto nell’atto di 
picchiare un civile con il manganello: 
la scena dura pochi secondi, perché 
subito dopo i due personaggi 
cominciano a spogliarsi rimanendo 
solo per qualche istante alla pari con 
la sola biancheria indosso. Tra i due 
avviene uno scambio di vestiti e con 
esso anche uno scambio di ruoli 
facendoci vedere come l’ex civile, 
indossata la divisa, non si esimerà 
dall’essere violento. 

Il curatore del padiglione Suat Ògut si 
cimenta in due opere: Consuption 
Practices e Safety Guide. Il primo e’ un 
video che illustra maniere alternative 
di vivere spazi omologati, come 
ristoranti e negozi di abbigliamento. 


introducendo azioni inaspettate che 
sfociano neM’intrattenimento per 
sfuggire in qualche modo al controllo 
sociale e reinventando così gli spazi 
utilizzandoli per altri scopi. Il secondo 
è invece una sorta di audio guida che 
ci scorta per una strada attraverso i 
racconti di piccoli commercianti, 
mostrandocene sia il lato creativo che 
quello oscuro. La voce ci parla e ci 
dice dove guardare per orientarci tra il 
puzzle di immagini di Istanbul che 
abbiamo di fronte. Un modo nuovo di 
esplorare la città, per certi versi anche 
in maniera umoristica, conoscendola 
attraverso le persone che la abitano in 
un periodo di cambiamenti dove il 
vecchio si confronta con il nuovo e 
dove spesso a parlare sono le 
paranoie. 



Protestposter against thè war 


Altro padiglione sicuramente 
interessante è quello di Kabul, che ci 
racconta di una città’ che dopo la 
caduta del regime Talebano nel 2001, 
si è riempita di stranieri provenienti da 
organizzazioni non governative, 
dall’ONU, o dalle ambasciate e che per 
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motivi di sicurezza si sono separati 
dalla popolazione, cominciando a 
svolgere la loro vita nella "green zone” 
che piano piano si e’ andata ad 
estendere inglobando buona parte del 
centro innalzando muri di protezione. 

Il rapporto di queste persone con gli 
Afgani e' quindi ridotto al minimo, se 
non del tutto evitato. 

Per simboleggiare questa divisione il 
curatore Robert Kluijver (che ha 
vissuto 6 anni in Afghanistan), ha 
posto due frecce sul retro del 
padiglione per segnalare la presenza 
di due entrate diverse: una riservata 
agli stranieri e l’altra agli Afgani. 
Entrando aH’interno del padiglione, 
questa separazione continua, in 
quanto troviamo due mappe della 
città di Kabul su due lati opposti dove 
in una vengono segnate le zone off- 
limits per gli Afgani e nell’altra quella 
per gli stranieri. Il contrasto viene poi 
ancora maggiormente sottolineato 
dalla presenza di alcune foto che 
accompagnano entrambe le cartine, 
con relative note esplicative 
rappresentanti tutti i luoghi o le 
attività svolte dalle diverse parti. In 
ogni caso dopo la caduta del regime, 
la città di Kabul si e’ attivata in campi 
nuovi quali quello dell’arte, della 
poesia, del design: tutto ciò è stato 
possibile grazie all’acquistata libertà di 
espressione, grazie agli influssi di altri 


paesi e I’ accesso a nuove culture. 

Nel padiglione di Lima, si parla della 
censura alla quale molti degli artisti 
sono sottoposti con una critica 
marcata rivolta alla classe politica del 
paese e al sistema d’ istruzione. 

Il padiglione di Beirut è invece 
impenetrabile tranne che per alcuni 
fori ed "escoriazioni" dalle quali è 
possibile intravedere delle immagini 
di vita quotidiana della città. Un modo 
per dirci che dobbiamo lasciarci alle 
spalle il ricordo di una città distrutta 
dalla guerra e passare invece a quella 
attuale che potremo conoscere 
solamente andando a visitarla. 

Il padiglione di Brooklyn, consiste 
semplicemente in due panchine tra le 
quali sono disposte tre pile di giornali 
da portare a casa con su scritto “Art 
Work: a national conversation about 
art, labor, and economics. Take a 
copy. Make an exhibition. Host a 
discussion in your town.” Mentre 
sull’altro lato si trova scritto: “Art 
workers won’t kiss ass” (potete 
scaricarne una copia su 
http://www.mediamatic.net/page/12 

6816/en) . Una volta scaricato quindi il 
contenuto da Internet, potrete 
decidere se diffondere la loro opera 
d'arte parlando degli argomenti da 
loro affrontati organizzando una 
mostra o un dibattito. 
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Youmna Habbouche 


ÈÈtÈ 


i Image provided by 


Il padiglione di Napoli è invece 
intitolato dalla curatrice Diana 
Marrone II regno deU’intallio. Una 
parola che in dialetto napoletano 
spiega il comportamento dei suoi 
abitanti, che cercano di godersi il 
meglio della vita assaporandola con la 
giusta misura senza farsi dominare 
dalle angosce. Sono stati scelti solo 
artisti che hanno saputo indagare la 
città nella sua profondità, ognuno dei 
quali avvalendosi di un mezzo 
differente (video, performances, 
fotografie ). Nonostante il tema sia 
stato ben studiato il padiglione 
sembra piuttosto disorganizzato 
restituendoci un’idea piuttosto 
confusa dei suoi contenuti. 


L’opera che più risalta agli occhi è 
sicuramente quella di Alessandro 
Cimmino che partecipa con una 


fotografia analogica di estrema 
bellezza scattata su alcuni tetti di 
Napoli. Questa immagine oltre a 
mostrare i dettagli di parte del suo 
tessuto urbano tipico, trasmette 
anche una forte inquietudine dovuta 
al netto contrasto della luce, del 
colore chiaro delle case, con delle 
finestre rimaneggiate completamente 
nere e impenetrabili. Una visione di 
una città e dei suoi abitanti che si 
trovano a fronteggiare una sorta di 
vicolo chiuso. Forse un’allusione agli 
argomenti di cronaca che si 
affastellano spesso sui giornali 
quando si parla di Napoli. 

A questo padiglione partecipa anche 
N.EST ( http://www.napoliest.it/) . un 
progetto che riguarda la città di 
Napoli e la sua periferia con temi di 
arte, spazio pubblico, trasformazioni 
urbane di cui consiglio vivamente di 
visitare il sito. 


http://www.mediamatic.net/page/10 

1520/en 
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La Babele Dell’innovazione 

Gigi Ghezzi 



"A new innovation in medicai 
software", “Innovation is thè hearth of 
everything we do”, “The House of 
Innovation”, “Our innovation is back”, 
sono solo alcuni slogan scelti da 
alcune multinazionali per rimarcare 
uno degli elementi cardine della 
società contemporanea: 

"innovazione". 

Umair Haque, direttore dell’Havas 
Media Lab, sostiene che ormai il 
termine "innovazione”, se non 
sostenuto da pratiche di sostenibilità 
economica, “feels like a relic of thè 
industriai era”, mentre Clayton 
Christensen (professore della Harvard 
Business School e fondatore 
dell’agenzia di consulenza Innosight) 
nel suo ultimo testo Seeing What’s 
Next - Using The Theories Of 
Innovation To Predict Industry Change 
fornisce una sintesi convincente delle 


maggiori teorie innovative, partendo 
ovviamente dalla sua teoria della 
Disruptive Innovation, esposta 
nell’influente testo “The Innovation’s 
Dilemma”, passando all’innovazione 
delle risorse, dei processi, della catena 
del valore, fino alla scuola 
dell'esperienza e alle teorie emergenti 
della capacità motivazionale. 

Se innovazione è intesa generalmente 
come la capacità di migliorare un 
sistema, introducendo un elemento 
migliorativo, tutte le aziende si 
chiedono in che cosa consista la vera 
ricetta per essere innovatori, ma 
soprattutto come spenderla al meglio 
sul mercato per acquisire il tanto 
agognato "vantaggio competitivo”. 
Howard Holds (Chief Technology 
Officer presso la Computer SfcHfriatfes 
Qmpwaèfàorib .débsnaCeag^aies 
deve top Operati hg Systems for 
Innovation 

afferma che l'innovatore è 
un "ossessivo problem solver” e che 
molto spesso, l’innovazione è la 
risultante di ricombinazioni previste e 
deliberate di idee, persone e oggetti 
del passato che scocca come una 
scintilla e produce nuove soluzioni 
tecnologiche, dopo aver cercato 
concetti e modelli di business efficaci. 
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Holds sostiene inoltre che è venuto il 
tempo di abbandonare il linguaggio 
della discontinuità applicato 
all’innovazione (innovazione come 
"rivoluzione”, come "rottura con il 
passato”), ma che non bisogna tornare 
al concetto di “innovazione 
incrementale”. L’innovazione non è né 
continua, né discontinua, ma una 
sequenza infinita di problemi da 
risolvere, singolarmente o in team. 
"Innovation is a systematic and 
systemic search, supported by 
predictable and scientific methods, to 
reach Solutions beyond thè current 
state-of-the-art in an industry. Along 
thè way, thè Solutions reached or thè 
inventions discovered are thè 
activities that generate value for 
customers.” afferma Holds in un 
passaggio topico del testo. 

Un contributo di maggiore interesse 
scientifico è quello di J.D. Jonathan e 
D. Linton della Telfer School of 
Management dell’università di 
Ottawa. In un saggio apparso su 

De-babelizing thè 


15Bgbageaiforihbsfaihie)M , November 
2009) e intitolato 

, i due autori 

sottolineano come il linguaggio 
dell’innovazione sia florido e costituito 
da un ricco vocabolario, ma che 
spesso risulta fuorviante piuttosto che 
chiarificatorio perché abbondante di 
contraddizioni, ripetizioni e 
ridondante di concetti elaborati in 
modo strategico nell’ambito della 
comunicazione aziendale. Jonathan e 
Linton hanno elaborato quindi un 
modello a maggiore contenuto 
euristico che metta in evidenza le 
esperienze di innovazione e chiarisca 
meglio le caratteristiche delle 
innovazioni di successo e di 
insuccesso. 

Per realizzare ciò si è reso necessario 
considerare la prospettiva temporale 
di tali esperienze, collocandole su due 
assi: l’impatto tecnologico come 
variabile indipendente sull’asse x e 
quello sociale sull’asse y come 
variabile dipendente; le unità di analisi 
di analisi sono gli input (le richieste di 
innovazione) e gli output (la 
comprensione e la ricettività) di tali 
contesti innovativi. Il modello è simile 
a quello proposta da Abernathy & 
Clark nel ^B^Q^^xalicm^m^ppàrwp pfoes o 

SMÌh&e 3&àtioba1Pi<a)èasfè$ ÌXBUCéi Ò/H9 85), 

i^éiteàarté» Policy 
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I due assi cercano di fornire 
un’intelaiatura al linguaggio 
dell’innovazione che è caratterizzato 
da diverse lingue e numerosi lessici. 
Mentre nell’innovazione tecnologica 
gli attori parlanti sono principalmente 
le aziende e gli economisti e il 
linguaggio insiste sui concetti di 
processi, prodotti, ottimizzazione e 
sui clienti, l’innovazione sociologica è 
la lingua della politica, dei sociologi o 
dei geografi e parla più spesso di città, 
regioni, nazioni, popolazioni. La 
differenza linguistica e lo scarto 
concettuale porta anche diverse 
prospettive e metodi di indagine. 
Come è intuibile, se l’innovazione è 
collocata vicino all’origine degli assi, 
avrà poche possibilità di successo, sia 
come impatto tecnologico, sia nelle 
sue ricadute sociali, se invece sarà 
collocata ad un valore alto di x e y, 
potrà avere un elevato successo in 
entrambe le dimensioni. 

Esistono però alcuni casi in cui una 
soluzione tecnologica può essere 
percipita socialmente come 
innovativa, ma accolta freddamente 


nel mondo tecnologico e viceversa (ad 
esempio l’innovazione neM’ambito del 
welfare a scapito delle politiche 
economiche di razionalizzazione). 

L’innovazione comporta adattamento 
nelle competenze e nelle pratiche che 
può essere percepito positivamente o 
negativamente su uno dei due assi a 
seconda degli sforzi necessari per 
adottare gli elementi. Può infatti 
accadere che una struttura 
organizzativa accolga il cambiamento 
apportato da un’innovazione con 
favore perché i benefici percepiti sono 
superiori agli sforzi di adattamento 
richiesti, mentre per un’altra azienda 
l’innovazione potrebbe non risultare 
conveniente a fronte di una 
necessaria riorganizzazione radicale. 



Occorre quindi rivedere il metro di 
misura sul quale è basata la 
valutazione dell’innovazione: nel 
linguaggio aziendale è spesso 
misurata sulla grandezza potenziale di 
prestazioni, ma come abbiamo visto, 
ciò potrebbe portare a un fallimento 
di tutta la catena innovativa perché è 
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utile in primo luogo non solo prendere 
in considerazione i requisiti di 
ingresso associati ad una data 
innovazione, cioè alle richieste di 
miglioramento, ma anche i fattori di 
output e l’incertezza che tale 
innovazione potrebbe apportare, un 
importante elemento spesso 
trascurato nei processi di ricezione 


dell’innovazione. Si deduce quindi che 
la comunicazione assume un ruolo 
fondamentale nei processi di 
innovazione, gli scenari di successo e 
di fallimento devono essere il più 
chiari e diffusi possibili per le diverse 
parti interessate, affinché si possano 
valutare a priori i benefici e le minacce 
che l’innovazione potrebbe apportare 
al sistema. 
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Lo Schermo E La Citta’.continuous City Di 

Marianne Weems 

Annamaria Monteverdi 



Marianne Weems, regista teatrale 
fondatrice della compagnia 
multidisciplinare The Builders 
Association continua con straordinaria 
coerenza e forza coinvolgente la sua 
acuta disamina della tecnologia e 
della comunicazione mediata dal 
computer con riferimento alla loro 
influenza nella società e ai loro effetti 
nelle interazioni sociali. 

In Jet La 9 aveva criticato il sistema dei 

media e della “costruzione 

dell informazione ; in aveva 

denunciato gli effetti deM’economia 

globalizzata, con i dipendenti di un 

cali center indiano che venivano 

istruiti a cancellare la loro identità e il 

loro idioma per prendere a prestito la 

cultura .e.l’accento americano. In 
Supervision 

la Weems portava a teatro 
l’incubo della sorveglianza dopo l’il 


settembre: cittadini i cui corpi sono 
diventati trasparenti, “data body in un 
“data space” soggetti all’alienante 
controllo in una società "post privata" 
in cui i mezzi di vigilanza sono 
diventati sempre più invisibili e sono 
penetrati nei meandri della rete. 

Nell’ultimo spettacolo Continuous city 
la Weems parla della “città 
ininterrotta”, ovvero della grande rete 
mondiale che permettendo di 
oltrepassare barriere sociali, frontiere 
politiche e stati sovrani ha cambiato 
radicalmente il volto del paesaggio e 
dell'esperienza del vivere una città o 
l’intero villaggio globale, così come ha 
ampliato l’orizzonte delle nostre 
relazioni umane: il paesaggio 
dell’abitare contemporaneo è 
diventato un mediascape, luogo 
delT'attraversamento nomadico”, 
smaterializzato come dice Castells, in 
uno “spazio di flussi”, flussi 
comunicazionali. La città nelle tre 
storie raccontate, è vista attraverso 
schermi di varie dimensioni ( smart 
mob, pc portatili e always-on) che 
vanno a comporre una scenografia 
luminosa intermittente, un 
caleidoscopio colorato; sono 
frammenti di città che si presentano 
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come un puzzle (con una 
reminiscenza non casuale a Svoboda 
di Intolleranza 60) che rilascia residui 
di ambienti animati e rumorosi appesi 
al filo di una connessione. Il padre che 
lavora lontano e dialoga via skype con 
la figlia che è sempre connessa alla 
rete, raccontandole attraverso le 
immagini, le caratteristiche delle città 
che visita e lei aggiorna 
quotidianamente un blog in cui 
racconta e scambia le sue visioni della 
città. Emozioni condivise a distanza, 
rete come “agile ambiente connettivo" 
(De Kerchove), corpi estesi a una 
dimensione senza frontiere fisiche e 
geografiche, in un altrove solcato 
dalla dismisura del web in cui il 
feedback fra la trasmissione e la 
ricezione è istantaneo. 



Photo courtesy by Marianne Weems - 
Continuous City (2007) 


La compresenza potenziale di corpi, 
messaggi, immagini nella stessa 
piattaforma comunicativa inaugura 
una rete di nuovi rapporti, un nuovo 
tessuto sociale che a loro volta 
plasmano una “città ideale" e una 
nuova dimensione "schermica" 


dell’abitare e del vivere 
contemporaneo. Oggi le proiezioni in 
pixel video su “ipersuperfici”, i grandi 
schermi addossati alle pareti dei 
palazzi ( urban screens) usati anche 
come fondali live per concerti (come 
nel caso del concerto di Christian 
Fennesz e con i visualsdi Giuseppe La 
Spada: gli artisti in questo caso hanno 
usato un maxi schermo a LED posto 
sulla facciata del Palazzo 
dell’Arengario in piazza Duomo a 
Milano), le insegne digitali a grande 
formato {digitai signage) fanno parte 
del paesaggio metropolitano 
raggiungendo formati terraquei (vedi 
il maxischermo pubblicitario da 24 
metri inserito in un dirigibile, visibile a 
4 chilometri di distanza). La 
dimensione esperienziale del public 
space, della piazza attraverso schermi 
multidimensionali, secondo Simone 
Orcagni ("Il sole 24 ore on line” 11-- 
-2009) si lega a quella più intima, 
individuale, televisiva: "Media, 
urbanistica, performance concorrono 
a realizzare una nuova esperienza 
spettatoriale, in parte anche 
cinematografica”. 

Quello che è interessante negli 
spettacoli di Marianne Weems è la 
straordinaria capacità di teatralizzare 
alcuni concetti finora trattati in saggi 
di sociologia dei media o al cinema: il 
nuovo spazio pubblico, il panottico, la 
soggettività connettiva, la cultura 
della "virtualità reale" (De Kerchove), la 
nuova socialità elettronica. Concetti 
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chiave come quello di dislocazione e 
deterritorializzazione, così come quelli 
di presenza e ubiquità prendono la 
forma di una “mediaturgy” che pone i 
protagonisti come "vettori" di un 
contenuto che altro non è, in sintesi, 
che la grande rete mondiale. 

Michael Klier nel film-video Der riese 
(1983), aveva raccontato la città 
attraverso immagini provenienti da 
telecamere di sorveglianza addossate 
ai palazzi in prossimità di banche e 
aereoporti per "afferrare, spogliare e 
pietrificare brandelli di spazio” 
individuando, come ricorda nella 
puntuale analisi del video Anna 
Lagorio, "la città generica, 
spersonalizzata e anonima”. La 
Weems in Supervision approda a 
simili conclusioni derivate dalla 
definitiva sussunzione dell’uomo 
dentro un meccanismo perverso di 
controllo capillare della sua vita che lo 
ha privato della propria identità. 



Photo courtesy by Marianne Weems - 
Supervision (2005-2006) 


L’incubo mediatico descritto da 
Orwell in 1984 si materializza in un 


inquietante schermo gigantesco che 
trattiene, come un badge di 
identificazione da cui la scenografia 
prende forma, una traccia elettronica 
delle azioni e degli spostamenti dei 
personaggi; perseguitati da un 
invisibile occhio satellite che li 
raddoppia, prigionieri tra specchi e 
pareti trasparenti, in una 
proliferazione di corpi che contrasta 
con la loro solitudine, i personaggi 
incarnano l’incubo psicotico della 
videosorveglianza, Così la Weems:" We 
are surrounded by subtte and unseen 
forms of surveillance of thè data we 
create as we move through our daily 
iives, and at thè same time our 
identities seem increasingly to be 
constituted of data. What is thè 
relationship between who we are and 
thè cioud of data which surrounds 
each one ofus? In post-9/11 daily iife, 
we have come to accept , aiiow, and 
even encourage this new post-visual 
form of surveillance and its Constant 
incursions into thè reaim of our 
“selves. “ What will thè resu its ofit be?” 

“Siamo circondati da forme sottiti e 
invisibili di sorveglianza dei dati che 
noi stessi creiamo come ci muoviamo 
nelle nostre vite e allo stesso tempo le 
nostre identità sembrano sempre più 
costituite di dati informatici. Qua! è la 
relazione tra ciò che siamo e l’alone di 
dati che ci circonda? Dopo HI 
settembre abbiamo accettato , 
permesso e persino incoraggiato 
queste nuove forme di sorveglianza 
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post-visuale e le sistematiche 
incursioni nei reame del sé”. Quale 
sarà il risultato di tutto questo?" 

Se in Supervision la Weems sembrava 
legarsi al pensiero di Paul Virilio e alla 
sua visione “catastrofica ma non 
catastrofista” della modernità 
tecnologica, in Continuous city 
sembra approdare a una pars 
costruens, ad un’idea di tecnologia 
“shaped", addomesticata e 
conformata alle nuove esigenze 
comunicative e connettive della 
società, accettando sostanzialmente 
le ben note tesi di Derrick De 
Kerchove: “H corpo, assistito dai 
computer, esce dai suoi limiti 
tradizionali, articolati attorno alla 
pelle. Allora è necessario un corpo a 
misura delle nuove potenzialità della 
nostra mente, così che a neh 'esso, 
assistito dai computer, possa godere 
di un accesso istantaneo a qualsiasi 
punto dei globo. La nostra nuova pelle 
è l’atmosfera terrestre sensibilizzata 
dai satelliti L’intelligenza 

connettiva implica la possibilità di 
condividere il pensiero, l’intenzione, 
l’emozione e i progetti espressi da altri 
senza né cristallizzarli nel feticcio 
astratto di un collettivo, né conservarti 
nella privacy di un individuo”. 


”, E ancora: “ 
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Photo courtesy by Marianne Weems - 
Alladeen (1999-2007) 


), ma una 

mediatizzazione del mondo che 
produce come effetto, una 


" (De Kerchove). 


Non più dunque la “big optics” di 
Virilio, quella che sovverte 
innaturalmente la nostra esperienza di 
distanza fisica e di vastità dello spazio 
naturale [“thè progressive 
derealization ofthe terrestrial 
horizon,...resuiting in an impending 
primacy of rea I time perspective of 
undulatory optics over reai space of 
thè linear geometrica! optics ofthe 
Quattrocento” 


http://www.thebuildersassociation.or 

g/about staff MarianneWeems.html 


estensione dello spazio 
dell'immaginazione, delle pulsioni 
dell'onirico, dei ludico e dei simbolico 
a quella che è l'architettura 
dell’abitare 
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Francesca Proia: Il Respiro Del Corpo Sottile 

Massimo Schiavoni 





“Il mio lavoro consiste nella ricerca di 
uno stato energetico adatto ad una 
precisa composizione della scena. La 
filosofia yoga attraversa il mio 
progetto di creazione come filosofia 
che ha a che fare con la creazione del 
tempo." Sono passi di Francesca Proia, 
giovane coreografa e danzatrice di 
Ravenna che ha fatto dello yoga la 
propria filosofia di vita, improntandola 
naturalmente anche negli assoli 
teatrali danzati minuziosamente, dove 
il corpo sottile imprigiona e medita un 
equilibrio di energia ed empatia 
irripetibile nel panorama della danza 
d'autore contemporanea. 

Francesca dopo aver studiato per anni 
danza si diploma alla Federazione 
Europea Arti Orientali diventando 
insegnante di yoga, per poi iniziare dal 
2003 una collaborazione artistica con 
il regista ed attore Danilo Conti, 
focalizzando il lavoro sul corpo in 


relazione ad oggetti, spazio e 
percezione. Ha danzato in tre episodi 
della Tragedia Endogonidia sotto la 
direzione di Romeo Castellucci il 
quale esprime in queste parole l’arte 
di Francesca: “...del suo lavoro 
colpiscono la disciplina e la ricerca di 
una forma depurata da ogni tentativo 
di illustrazione. La sua coreografia è 
prima di tutto un movimento della 
mente che passa attraverso il disegno 
del tempo e del gesto attraverso una 
dinamica fatta di linee trattenute e 
sospese..” 

Il suo primi lavori. Buio Luce buio e 
Qualcosa da sala, ricevono 
rispettivamente una menzione 
speciale al Festival Iceberg e al Premio 
Scenario oltre a numerose selezioni 
anche all’estero. Poi arrivano II non 
fare e Uno del 2007 presentati tra 
l’altro al Festival di Santarcengelo e a 
Fabbrica Europa e Nothing female is 
alien to me del 2008. L'ultimo lavoro è 
The cat inside, primo studio, prodotto 
con Homunculus Festival e già 
finalista al Premio Equilibrio Roma per 
la Danza. 

Nella sua danza generata dal tempo 
protagonista è lo spazio vuoto, 
condizione essenziale per la genesi 
delle figure percepite come 
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meditazione e come maschere, dove 
gli assoli indagano il ritmo e le forze 
interiori, sprigionandosi in frammenti 
perfetti, vitali ed esteticamente 
armoniosi. Il suo lavoro è uno strato 
dell’essere essenziale fondato su 
questioni di ritmo individuale e 
terreno come predisposizione 
energetica degli avvenimenti della 
vita di ciascun essere, come slancio 
vitale ed intuitivo. È una danza 
dell’essere e del dare più che fatto 
d’arte, è una figura interiore 
cristallizzata al di fuori; quotidianità 
senza seduzione, incarnazione del 
pensiero funzionale in semplicità 
assoluta. Azioni performative sensibili 
alle minime variazioni dove lo 
spettatore è condotto per mano 
grazie all’empatia che la scena offre, 
cambia e si eleva di volta in volta pur 
minimale nel suo rigore. 



Susseguirsi lento di strutture mentali, 
di costruzioni filosofiche stratificate 
per rendere possibile il miracolo di 
Francesca. Il movimento che inizia 
dalla mente non va a determinare 
responsabilità nostre, non va 


compreso ed immaginato, ma 
osservato ed “espanso", così come si 
entra in un contesto rischioso 
sapendo che prima o poi quel pericolo 
sarà inghiottito e detonato; questione 
di percezione, questione di "sensibilità 
ontologica dell’animo umano”. Si 
torna a ripensare o a scoprire l’idea di 
corpo nel teatro, un corpo nello spazio 
che tace ma non tace, 
assente/presente, gesto danzato 
ridotto all’osso perché già esploso 
dentro. 

Ecco il corpo come vero potere, alla 
faccia di un crepuscolare Heiddegger 
e di un psico-ibridismo, ecco la 
cosmesi spazio-corpo interiore, alla 
faccia del sangue e della carne; corpo 
che ha mille tentacoli quotidiani da 
pochi millimetri fino all’altro emisfero, 
che unisce il microcosmo al globale 
per dirla alla Morin. Niente ipercorpo 
quindi, manipolato o mercificato, 
erotizzato o glorioso, iconizzato o 
trucidato, ma quello mentale si, quello 
della rappresentazione e delle 
possibilità che l’artista propone e 
cerca, indaga e fronteggia. La scena 
ed il corpo di Francesca in fondo 
coincidono e sono quelli del suo 
Paesaggio con la p maiuscola, della 
sua esistenza, sono quelli dei suoi 
rifugi e delle sue preoccupazioni 
quotidiane, della nostalgia e 
dell’apertura al nuovo anche se 
sconosciuto; è la scena ed il corpo del 
pensiero che viene da lontano ma 
abbraccia ed inonda la sua vita cosi 


74 


come la sua arte. 

C’è dentro tutta la sua esistenza e la 
sua individualità, la sua filosofia che 
nasce da lontano ma che è la stessa 
da Pechino a Los Angeles, da Tokyo a 
Ravenna. E la sua creatività non è altro 
che semplicità ed etica, bellezza ed 
animo contento per il suo stato fisico 
e psicologico. E ringrazio ancora 
Francesca Proia per la lunga intervista 
che mi ha concesso in questi ultimi 
mesi, che rispecchia se stessa con le 
sfaccettature di una ragazza normale 
ma sicura, vogliosa e desiderosa 
ancora di mostrare e mostrarsi per 
quello che è e per quello che sa fare. 



Massimo Schiavoni: Chi è stata 
Francesca Proia? Chi è attualmente? 

Francesca Proia: Mi viene da pensare 
che Francesca non sia stata ancora 
ultimata, ma sia un work in progress, 
di cui è possibile vedere i piedi, le 
gambe, non di più...oppure sono 
ancora uno studio-, le parti del corpo ci 
sono tutte, ma sono abbozzate, poco 
definite, grossolane. L’idea 


complessiva dell’opera (una volta 
completa, si intende) potrebbe essere: 
espressione vivente femminile che 
respira attraverso le gambe... 

Massimo Schiavoni: Dove ti sei 
formata culturalmente e 
artisticamente? 

Francesca Proia: Ho una formazione 
professionale in danza classica e nello 
yoga. Ho una laurea in Storia del 
cinema ("Elementi surreali nel cinema 
di Jan Svankmajer"). Tre realtà hanno 
avuto finora maggior rilievo per me, 
esperienzialmente: la prima è la 
cultura giapponese, quella che si 
esprime anche nell’ambito della 
poetica quotidiana. Espresso in 
specifiche forme artistiche, la 
letteratura, la cinematografia e, per 
quel che riguarda la filosofia 
dell’espressione corporea, la danza 
butoh e la terapia seitai. La prima è un 
modo di intendere la danza come 
combustione, un modo di "estrarre la 
pura vita che dorme nel corpo" 
(Masaki Iwana). La terapia seitai 
invece, definita una sorta di 
“ginnastica dell’involontario’’, aiuta il 
corpo ad allenare il sistema delle 
reazioni naturali, esattamente come la 
tosse, la febbre, lo sbadiglio e così via, 
attraverso l’induzione di un 
movimento che parte come 
vibrazione naturale, il più possibile 
distante da un’azione eseguita. La 
seconda realtà è il teatro di figura e il 
teatro e il cinema per l’infanzia. La 
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terza è lo yoga. 



Massimo Schiavoni: Cosa significa per 
te la disciplina e la terapia yoga e che 
ruolo ha nella tua vita? 

Francesca Proia: Coinvolgendo tutto 
l’essere in un flusso che rigenera 
costantemente, lo yoga aiuta ad 
abbandonare, ogni giorno, tutto ciò 
che non è veramente necessario. Le 
esperienze negative rimangono 
dunque come processi di crescita, ma 
non esistono più come 
sofferenza. Così ogni giorno comincia 
con energie nuove, dedicate. In effetti 
la sensazione è proprio quella di 
essere connessi ad una sorgente 
inesauribile di forza. Al di là di questo, 
per me lo yoga ha senso innanzitutto 
come forma di ricerca: è vero che è 
ormai entrato nella nostra cultura, ma 
è anche vero che lo yoga appartiene 
all’India, dove è un’ortodossia, e ha 
perciò una connessione, e una sua 
ritualità, una verità che non possiamo 
indossare come un vestito, così come 
noi occidentali abbiamo le nostre 
radici. 


D’altra parte la cosa che veramente è 
interessante, proprio perché pone 
molte questioni, è entrare 
letteralmente nel corpo dello yoga, 
non solo osservarlo e studiarlo. E’ 
un’impresa realmente impegnativa, 
incerta. Dunque è possibile per un 
occidentale essere completamente 
uno yogin? Bene, è attraente pensare 
di poter trovare una via pura che 
armonizzi magicamente i due 
aspetti. I nta nto è interessante 
considerare che la via yogica è una via 
estremamente pratica: si basa su un 
immenso corpus di tecniche, che 
testimoniano una grande maestria 
nella compenetrazione micro e 
macrocosmica. 

Si va dalle tecniche più materiali, 
come quella di recidersi il frenulo 
sottolinguale per inserire meglio la 
lingua nelle cavità del cranio, così da 
stimolare determinati punti fisiologici 
ed energetici, fino alle tecniche più 
sottili di integrazione del pensiero 
individuale con il flusso cosmico della 
coscienza. Queste tecniche sono 
molto necessarie in occidente, dove 
non vi è una filosofia che proponga, in 
maniera così sistematica e capillare, 
tecniche concrete di azione, corporee 
e sottili, per indagare la propria natura 
profonda. Lo yoga prende il corpo e lo 
fa oggetto di una ricerca a 360 gradi. 
Poi fa la stessa cosa con il respiro. Poi 
con il pensiero. Quindi crea 
connessioni sottili tra corpo, respiro, 
pensiero, aprendo la realtà a spazi 
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inconsueti. La cosa da comprendere 
però, che rende tutto ancora più 
complesso, è che il fatto che esistano 
queste tecniche non significa 
comunque che lo yoga sia uno 
strumento: di benessere, di 
tranquillità, di rilassamento e così via. 
Lo yoga è come una montagna, o un 
oceano: sono lì, non si sa bene come, 
ed è bellissimo che ci siano, ma non 
sono valutabili unicamente in termini 
di utilità pratica. Lo yoga implica una 
logica di abbandono, di ri-creazione 
per simboli. 



Massimo Schiavoni: Dopo aver 
studiato danza Francesca, cosa ti ha 
fatto avvicinare alla cultura 
giapponese e al teatro di figura? 
Spiegami poi le connessioni iniziali e 
l'incontro fra la via yogica ed il tuo 
lavoro artistico. 

Francesca Proia: C’è un legame tra 
tutti questi aspetti, ed è il respiro. Per 
i giapponesi lo spirito della natura è 
qualcosa con cui relazionarsi 
concretamente e rapportarsi. Scrive il 
filosofo giapponese Itsuo Tsuda: 


"Quando uso la parola respirazione, 
non parlo di una semplice operazione 
biochimica di combinazione 
ossigeno-emoglobina. La respirazione 
è insieme vitalità, azione, amore, 
spirito di comunione, intuizione, 
premonizione, movimento. L’Oriente 
salvaguarda ancora questi aspetti 
sotto il nome di prana o ki. Anche 
l’Occidente sembra averli conosciuti: 
ne sono testimoni la parola psyché, 
anima-soffio, o anima, da cui derivano 
parole come anima, animare, animale, 
animosità, o spiro, da cui abbiamo 
tratto parole come spirito, ispirazione, 
aspirazione, respirazione. La 
preponderanza data in Occidente alla 
filosofia della conoscenza, facendo 
trionfare lo spirito razionalista, mette 
fine agli aspetti fluidi e invisibili dei 
dati prerazionali. Si instaura 
un’opposizione tra l’uomo, soggetto 
della conoscenza, e il mondo, oggetto 
della conoscenza. Il mondo esiste 
indipendentemente dall’uomo. 
Quest'ultimo smette di guardare 
attraverso il suo respiro...” 

Il teatro di figura perché gli oggetti e i 
pupazzi sono principalmente fatti del 
respiro di chi li anima, quasi in senso 
sciamanico. Allo stesso modo lo yoga 
fa del respiro una delle principali vie di 
accesso alla dimensione sottile 
deU'uomo. Rispetto alla seconda 
domanda, posso dire che la mia 
produzione artistica, assumendo di 
volta in volta concetti specifici e 
talvolta marginali alla filosofia yoga, è 
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andata progressivamente a 
focalizzarsi sulla natura del corpo 
sottile in rapporto a oggetti, spazio e 
percezione. Sono emersi alcuni 
concetti che hanno costituito un 
centro di ricerca: Kundalini, la postura 
del loto, il corpo sottile, kechari 
mudra, Prakriti. Riguardo al processo 
di lavoro, in una prima fase la danza, 
che normalmente si sviluppa per 
intuizioni attraverso una modalità di 
ricerca quotidiana, costituisce ogni 
volta un nucleo di materia grezza, un 
linguaggio originale estratto dalla 
storia del corpo. Tale linguaggio fino 
ad oggi ha posto ed evidenziato 
naturalmente in sè alcune questioni 
sullo yoga, che la successiva fase di 
montaggio coreografico inghiottiva 
letteralmente, affinchè potesse essere 
lo spettatore, cercando, a trovare 
qualche crepa in cui addentrarsi, in 
una superficie puramente occidentale. 
Dico fino ad oggi perché mi sto 
lentamente rivolgendo verso 
approccio naturalmente diverso, 
attraverso una progettualità dai tempi 
lunghi, che per ora è ancora pura 
ricerca, senza forma o scadenza. Non 
escludo e sono aperta ad un cambio di 
mondo, di riferimenti, di struttura 
progettuale...Lo yoga non ha mai, 
comunque, costituito una materia da 
esporre in quanto tale: a volte si è resa 
necessaria una presa di distanza 
rispetto al corredo iconografico più 
identificativo, affinchè il dato 
concettuale non risultasse 


astrattamente rappresentativo, ma 
semmai iperreale, tanto da divenire 
irriconoscibile, pur rimanendo intatto 
nella sua natura. 



Massimo Schiavoni: Parlami del tuo 
incontro con Romeo Castellucci. 

Come definisci il tuo lavoro in quegli 
anni e cosa ti è rimasto dell’esperienza 
con la Socìetas. 

Francesca Proia: Cercando un modo 
di aderire sinceramente alla loro 
progettualità, ho scelto di provare a 
fare di me stessa una forza duttile, 
sensibile alla visione generale che mi 
comprendeva, coltivando 

coscientemente, senza risparmio, 
energia fine a sé stessa, così forte da 
poter avere la percezione di variare 
letteralmente la densità del corpo. 
Questo è stato l’aspetto più 
interessante del lavoro. Dell’ 
esperienza con i Raffaello Sanzio non 
mi è rimasto assolutamente nulla, in 
linea con le mie scelte applicative, di 
privilegiare lo spreco piuttosto che 
l’accumulo. Non lo dico in senso 
negativo: tante volte si pensa di 
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doversi arricchire, acquisire 
qualificazioni, percepirsi come 
immagine ogni volta diversa in base 
alle esperienze che si vivono, ma tutto 
è in realtà già acquisito, non rimane 
che restare nella propria natura. 

Massimo Schiavoni: La tua prima 
personale creazione artistica è stata la 
messa in scena dello spettacolo “Buio 
Luce Buio”. Parlami del felice 
connubio con Danilo Conti e di questo 
assolo danzato dove hai perlustrato 
coscienza e fisicità di un’adolescenza 
sempre più oscura ed intima 

Francesca Proia: Tutti i miei progetti, 
a partire proprio da Buio luce buio, 
sono stati realizzati come 
performance insieme a Danilo Conti, 
autore e regista specialmente legato 
al campo del teatro di figura, teatro 
d’oggetti e teatro per l’infanzia. Il 
lavoro continuativo con Danilo mi ha 
dato la possibilità di comprendere la 
sua idea di montaggio di una 
creazione come l’aggiustamento 
progressivo del respiro di un essere 
surreale che semplicemente comincia 
ad esistere, nel rispetto della sua 
natura profonda. La grande 
esperienza di Danilo nell’ambito del 
teatro di figura e teatro per l’infanzia 
gli ha rivelato nel tempo una 
sensibilità innata verso le memorie 
contenute negli oggetti quotidiani, 
che sfocia nella capacità di renderli 
vivi tutto a un tratto. In questo modo 
gli oggetti si liberano dalla loro 


funzione utilitaristica e ritornano al 
loro senso originario, magico. Ne 
scaturisce un rapporto ricco di senso, 
perché fondato sul dialogo piuttosto 
che sul consumo. Verso l’inizio del 
2004, io e Danilo abbiamo cominciato 
a lavorare a questo primo assolo, 
basato sul racconto Valeria e una 
settimana di meraviglie. Si tratta di un 
racconto scritto nel 1935 da uno dei 
maggiori teorici e poeti surrealisti 
praghesi, Viteszlav Nezval. Racconta il 
momento del passaggio della 
protagonista dall’adolescenza all’età 
adulta, attraverso la comparsa delle 
prime mestruazioni, e il trascorrere di 
una settimana di sogni e di visioni, che 
hanno per oggetto il corpo stesso 
della protagonista e le sensazioni sue 
e delle persone che ha accanto. 
Questa è stata la suggestione che ha 
portato inizialmente alla creazione del 
solo, che è stato ed è 
fondamentalmente un lavoro di pura 
danza, di pura presenza nello spazio. 
Parallelamente al lavoro scorre 
un’indagine, teorica e soprattutto 
fisica, sul concetto di Kundalini. 
Kundalini rappresenta, attraverso 
l'immagine del serpente femmina che 
risale daM’interno l’asse vertebrale, una 
salita al mondo dell'Inconscio. Per 
l’occidente si scende nell’inconscio, 
proprio come si scende in una grotta, 
mentre qui si saie. Nel mondo del 
Kundalini yoga allora, tutto è 
sottosopra. Dunque ciò che si mette 
in moto, fisicamente e 
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coscientemente, con la risalita di 
Kundalini, non è uno sviluppo 
personale, ma ha piuttosto a che 
vedere con un processo di deriva 
progressiva dalla propria concezione 
del senso di identità come 
opposizione a tutto ciò che è non-io. 
Al termine della settimana, Valeria 
non è necessariamente una persona 
adulta, bensì qualcuno che è stato 
toccato, forse casualmente, da un 
contatto con la propria parte 
profonda. Ciò avvenuto, non le è più 
possibile camminare all’indietro, 
tornare a vedere la realtà come prima. 
Qualcosa in questo senso è stato 
bruciato. La manifestazione del 
proprio inconscio implica per lei un 
cammino verso un distacco dalle 
proprie emozioni, in un progressivo 
percepire il corpo come spazio 
cosmico in miniatura. 



Massimo Schiavoni: Nel 2005 hai 
ricevuto la segnalazione al Premio 
Scenario nonché la Menzione al 
Premio Iceberg con il secondo assolo 
danzato Qualcosa da sala, tra l’altro 


invitato a Tokyo presso la Session 
House neM’ambito del progetto italo- 
giapponese Corpi/Altri. Qui, dove il 
corpo non ha volto, cosa comunica la 
musica sensibile del compositore 
Oskar Sala e che aspetti e rapporti 
iniziano a delinearsi in questo 
successivo studio? 

Francesca Proia: In un corpo che non 
trattiene tensioni, il respiro è libero di 
propagarsi liberamente fino alla punta 
dei capelli. Allo stesso modo in 
"Qualcosa da Sala” il corpo costituisce 
una materia sensibile alle vibrazioni 
del trautonium di Oskar Sala. Ciò che 
mi aveva colpito della sua musica è il 
fatto che sembrasse concepita per 
creare concentrazione attorno ad un 
luogo vuoto, che finisce per 
identificarsi con il corpo stesso, che 
diviene nient’altro che un guscio. 
Un’altra immagine che la musica mi 
ispirava era quella del pubblico in 
meditazione davanti all’ombelico di un 
enorme spazio nero. Come rendere il 
corpo un ombelico? Alcune posizioni 
dello yoga richiamano l’idea del nodo, 
in modo che il corpo, stretto in una 
postura, lasci fuori da sé il prana 
vitale. Oppure posizioni che rendono il 
corpo simile ad un pugno chiuso. 
Dunque è stato condotto un lavoro sul 
corpo come buco per accedere alla 
musica. Il corpo in scena non ha volto, 
o meglio ne ha diversi, perché 
immerso in uno spazio pre- 
concepimento. 


80 



Massimo Schiavoni: Successivamente 
arrivano i lavori II non fare e Uno dove 
nel primo il corpo nasce assieme allo 
spazio assumendone pian piano le 
caratteristiche ed il secondo investe 
empaticamente lo spettatore 
attraendone lo sguardo. In questi 
recenti assoli da che nuove tecniche 
yogiche sei partita e che cosmi hai 
indagato con Danilo Conti? Non trovi 
che i tuoi lavori vadano sempre più 
delineandosi come una sorta di "non 
danza” coreografica disegnata da 
dimensioni filosofiche ed 
antropologiche? 

Francesca Proia: Attraverso il respiro, 
il corpo può modificare i suoi schemi 
energetici di base. Può così divenire 
un’entità duttile, malleabile, capace, 
abbassando il suo tono, di infilarsi in 
ogni pertugio, di passare sotto le 
porte oppure, al contrario, di 
diventare più percepibile, più grande. 
E’ vero, parlo di corpo sottile e non di 
corpo fisico, ma alla fine la differenza 
è minima. E’ sufficiente infatti 
spostare la percezione e la coscienza 
di sé dall’uno all’altro. Dunque “Il non 
fare", come hai detto, cerca 
l’identificazione con lo spazio, inteso 
come aria contenuta in un luogo. 
“Uno” cerca invece la sospensione 
dalla percezione temporale, 
attraverso il kechari mudra, il mudra 
che porta la lingua a premere nelle 
cavità interne al cranio. E, in questo 
processo, cerca di portare con sé gli 
spettatori, richiamando per empatia. 


attraverso un movimento continuo di 
rotazione, la coscienza percettiva di 
un circuito ad otto presente nel busto, 
complementare al mudra stesso. Se 
provi a sospendere il respiro per 
qualche istante, senza tensioni, ti 
accorgi che in quel momento non 
riesci ad avere desideri. Sei in un altro 
mondo. Mi interessano le filosofie che 
possono avere ripercussioni 
immediate sullo stato fisico e reale 
delle cose. 



Massimo Schiavoni: E lo spettatore 
che ruolo ha in tutto questo? 
Percepisce o è estraniato comunque 
comprendendo lo stato delle cose, si 
immedesima o deve comunque 
sentire e avere un bagaglio filosofico e 
psicologico non indifferente al tuo 
percorso artistico? 

Francesca Proia: Nel mio lavoro, il 
mezzo di comunicazione principale 
rimane il corpo, che è una realtà che 
tutti sperimentiamo, di cui tutti 
abbiamo una percezione, una storia e 
una visione. L’empatia, anche sottile, 
attraverso il corpo rimane perciò il 
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primo punto di contatto con lo 
spettatore, processo elementare che 
può innescare un processo di visione 
come atto di appropriazione fisica. 
Quindi il mio lavoro non richiede 
assolutamente nessuna conoscenza, 
ma solo la curiosità di contattare un 
percorso che va nella direzione di 
un’esplorazione del corpo sottile. 
Anche quando insegno yoga la cosa 
che più mi preoccupa è la possibilità 
di possedere un linguaggio chiaro per 
trasmettere le tecniche nel modo più 
esatto possibile, anche a chi non ha 
nessuna conoscenza precedente dello 
yoga, anche a un bambino. C’è 
sempre comunque uno sforzo per 
venire incontro a chi ti viene incontro; 
anche negli spettacoli è così: la mia 
attitudine (corporea e sottile, non 
emotiva) cambia, impercettibilmente, 
a seconda della percezione che ho del 
pubblico. 

Massimo Schiavoni: Nel circuito 
teatrale contemporaneo Francesca 
Proia -ovvero la danza dell’essere, la 
figura interiore, la sopravvivenza 
coreografica - dove si colloca 
nell’universo critico, semiotico e 
fenomenologico di una generazione 
sempre più virtuosa, tecnologica, 
drammaturgica e soprattutto in questi 
ultimi anni moltiplicatasi fino 
all’inverosimile? 

Francesca Proia: La cosa più 
importante è la forza, l’ispirazione per 
seguire una linea di ricerca che ha 


motivazioni e radici interne, e che non 
si pone perciò limiti di tempo o spazio. 
Ma anche la capacità di distaccarsene 
di tanto in tanto. E’ sempre Tsuda che 
scrive: “Si sa che ci sono momenti in 
cui tutto funziona a meraviglia, e altri 
in cui tutto va storto. E’ perché 
neN’uomo esiste un’alternanza 
periodica di momenti in cui la 
tendenza alla contrazione si accentua 
e momenti in cui, invece, si accentua 
la tendenza al rilassamento. 
Chiamiamo cicli alti i primi, e cicli 
bassi i secondi. Un insuccesso subito 
durante un ciclo basso ci scoraggia, 
mentre lo stesso insuccesso può 
essere superato, se subito durante un 
ciclo alto. Durante i cicli alti, il 
processo di compressione e di scarica 
dell’energia si svolge facilmente. Se, in 
un ciclo alto si ha voglia di 
intraprendere qualcosa ma si esita e si 
aspetta, quando arriva il ciclo basso 
sparisce perfino la voglia. Esistono 
grosso modo tre tipi di cicli, secondo 
la lunghezza della loro durata: il ciclo 
grande dura tre anni e mezzo o sette 
anni; il ciclo medio dura ottanta 
settimane; il ciclo piccolo dura quattro 
o otto settimane. Ci sono cicli ancora 
più brevi durante la giornata o durante 
la settimana. L’ovulazione nelle donne 
subisce anch’essa l’influenza dei cicli, 
in modo che si accentua o si 
indebolisce, si allunga o si accorcia 
ogni due o tre volte. La classificazione 
(del genere umano) in 12 tipi di base 
mostra poi le direzioni (corporee) 
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verso le quali si incammina l’energia 
compressa nell’intento di scaricarsi, 
ma non basta per comprendere 
l’individuo. Bisogna anche vedere la 
durata individuale dei cicli, il modo in 
cui essa si scarica, il grado di 
tolleranza individuale nel resistere alla 
compressione etc. In linea di principio, 
bisogna agire attivamente durante i 
cicli alti e riposarsi durante i cicli bassi. 
Gli sforzi durante i cicli bassi non sono 
redditizi e si tende a commettere 
degli eccessi durante i cicli alti. 
L'immagine dell’uomo, secondo 
quest’ottica, è ben diversa da quella 
impostaci dalla società secondo cui 
l’uomo (e quindi anche l’artista) è una 
macchina^...) La resa dell’uomo non è 
né uniforme né controllabile. La 
filosofia che sto sviluppando sostiene 
che l’uomo è uomo prima di ogni altra 
cosa, e che non deve essere schiavo 
della sua creazione.” 



Massimo Schiavoni: “Nothing temale 
is alien to me” è del 2008. Da dove ha 
origine lo spettacolo e come si 
manifestano qui corpo e possibili 


effetti inconsci, rigeneranti o 
energetici? 

Francesca Proia: Lo spettacolo è 
ispirato al romanzo Jeskyn Baradla (la 
grotta Baradla), dell’autrice e pittrice 
Èva Svankmajerova. Baradla è un 
organismo vivente, 

contemporaneamente una donna e un 
luogo. La filosofia yoga chiama Prakriti 
la possibilità, da parte dell’infinito, di 
manifestarsi come corpo a causa di 
uno sbilanciamento energetico. Corpo 
immenso, che contiene gli elementi 
della natura; la sua qualità è 
femminile. Nothing temale parte da 
un accostamento, azzardato, tra 
queste due figure, appartenenti a due 
diversissimi contesti, geografici e 
storici. Prakriti è un processo che 
assume, attraverso la figura di 
Baradla, una personalità, un cuore, 
una vulnerabilità attraverso la quale 
conoscerla, amarla, e amare così ciò 
che ci circonda e ciò che, a nostra 
volta siamo. Prakriti può allora 
divenire una sorta di rara eremita 
femminile, di yogini; un corpo oscuro, 
che attraversa lentamente il mondo 
orientale e il mondo occidentale. 
Come struttura, Nothing femaie is 
alien to mesi sviluppa intorno all’idea 
di costruzione progressiva di una tana 
animale, composta da oggetti diversi, 
il cui abitante è il rito stesso, 
immaginario, della preparazione del 
luogo atto ad accogliere il buio, e un 
canto. Baradla-Prakriti dunque, 
inafferrabile, si costruisce come una 
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scultura fatta di rifiuti, oggetti e 
scampoli ammassati, il cui spirito però 
si può cogliere, per lampi, soltanto 
durante la dinamica di strutturazione. 
Al termine del processo, quando tutto 
è pronto, ciò che rimane è un 
ammasso di rimasugli stropicciati. Più 
che spazio di narrazione, lo spazio 
scenico è pensato come un luogo di 
trasformazione biologica, in cui un 
corpo-bocca crea attraverso 
l’espirazione, e distrugge attraverso 
cicli di voracità. 

Massimo Schiavoni: Quest’anno lo 
studio The cat inside è stato finalista 
al Premio Equilibrio Roma per la 
Danza. Dove collochi questo assolo e 
soprattutto Francesca Proia come 
artista e come donna verso che 
direzione sta andando? Cosa vorresti 
che accadesse o che cambiasse 
intorno al mondo della danza e della 
performing art contemporanea e dove 
ti rifugi per ritrovare te stessa nelle 
delusioni nonché nei sogni che hai 
realizzato e vuoi ancora realizzare? 

Francesca Proia: The cat inside è 
certamente un nuovo inizio rispetto a 
tutto il lavoro precedente, ma non 
posso collocarlo ancora, lo limiterei 
dentro una mia idea, e gli darei, con le 
parole, una forma che vorrei invece 
assumesse naturalmente. La stessa 
cosa posso quindi dire per me, infatti 
una cosa che trovo molto importante 
per me in questo momento è non 
pormi involontariamente dei limiti 


definendomi con le parole in un certo 
modo o in un altro. Invece vorrei 
essere proteiforme, lasciare spazio 
anche a ciò che non so di 
essere. Rispetto alla danza in Italia, 
vorrei solo riportare, appunto, la 
recente esperienza del Premio 
Equilibrio per fare una considerazione 
generale: credo sia un’ottima cosa 
poter avere l’opportunità di mostrare 
semplicemente il proprio lavoro, ad 
uno stadio ancora embrionale, per 
avere l’opportunità di ottenere 
collaborazioni e risorse anche da 
strutture importanti, per proseguire 
nella propria progettualità. Non è così 
scontato che certe “istituzioni” si 
mettano in gioco per la danza di 
ricerca indipendente, soprattutto 
perché le grandi strutture possono 
offrire un luogo importante di visibilità 
(qui era l’Auditorium di Roma), un 
buon numero di addetti ai lavori e un 
premio sufficiente al vincitore (qui 
20.000 euro) per poter mettere le basi 
per il proprio lavoro. 



Un’altra compagnia ha ottenuto una 
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valida collaborazione con una 
struttura estera. Senza mitizzare 
l’iniziativa, per me è stata 
un’occasione molto fruttuosa di 
incontro con alcuni organizzatori e 
direttori di teatri esteri. Inoltre, non 
solo la serata, ma tutto il festival 
hanno visto un altissimo numero di 
pubblico, segno che, a volte, sono le 
programmazioni stesse a ghettizzare 
la danza di ricerca italiana, anche solo 
nel privilegiare, per motivi economici 
o per scarso desiderio di 


approfondimento della materia, i 
“pacchetti” pronti, piuttosto che 
optare per una reale politica di 
collaborazione e sostegno a realtà per 
le quali si prova reale interesse. Dove 
mi rifugio? Piuttosto, dove mi 
rigenero.... In me stessa e negli affetti. 


http://www.myspace.com/francesca 

proia 
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Estetica E Computazione: Dalle Origini Dell’Arte 

Generativa 

Pasquale Napolitano 



Dopo alcuni anni di attività 
professionale e creativa, è ormai noto 
ai più che le immagini prodotte con 
strategie di tipo generativo sono 
immagini fluide, frutto di una 
momentanea cattura di un flusso di 
informazioni, messe in forma 
attraverso un lavoro sull'Interfaccia, 
una sorta di "design del processo” che 
dà vita più che ad immagini, video o 
suoni, a dei veri e propri meta-dati: 
immagini, video e suoni in potenza 

Queste immagini sembrano 
rispondere a processi emersi in questi 
ultimi anni in concomitanza con lo 
sviluppo e la diffusione delle 
tecnologie digitali e delle logiche 
computazionali di produzione. Nel 
design generativo, le forme visuali 
sono visualizzazioni ottenute come 
risultato di un processo di 


computazione, presieduto da sistemi 
formali di regole implementati 
mediante diversi linguaggi di 
programmazione e piattaforme 
tecnologiche. 

In molti lavori generativi, prodotti 
sicuramente nell'ultimo lustro, la 
forma prodotta scaturisce da un 
procedimento strutturante i cui esiti 
sono solo parzialmente previsti dal 
progettista, che si limita a elaborare 
una sorta di “ipotesi configurativa” per 
poi lasciar sviluppare autonomamente 
il processo di computazione e di 
visualizzazione. Ogni immagine, in 
ogni suo minimo dettaglio è processo: 
è un’immagine-processo, 
un’immagine che si articola come 
processo, non un processo reso 
visibile mediante immagini. 



Sol Lewitt - Moma Exhibition in New 
York 
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Dalla manipolazione e dalla 
configurazione delle forme visuali, il 
progettista sposta dunque la sua 
attenzione dai meccanismi sottostanti 
ai modi della loro visualizzazione. Tali 
forme trovano nello schermo 
elettronico il loro luogo di 
manifestazione specifico. Ma se la 
creazione dei sistemi e la loro 
implementazione diviene il focus del 
progetto generativo, assegnando 
aM’immagine il ruolo di “risultato” del 
processo formativo insito nel sistema 
stesso, ciò non significa però 
declassare il piano visivo e 
considerarlo come semplice display 
materiale di un processo immateriale: 
anzi, è proprio la precisa articolazione 
del piano della costruzione del 
sistema con quello della gestione di 
determinati effetti visivi a determinare 
il campo d’azione di quello che 
possiamo definire visual design 
generativo. 

Se infatti i designer generativi 
guardano con sempre maggiore 
interesse ai prodotti e alle soluzioni 
della ricerca scientifica (industriale e 
tecnologica) [2] , nei loro progetti 
tendono a filtrare sempre il tutto con 
un’espressa attenzione alla resa visiva 
e alle sue qualità percettive. 

Sotto il profilo dell’immagine, gli 
scenari aperti dal design generativo si 


esprimono oggi nella capacità di far 
collimare livelli eterogenei: le 
specificità mediali e tecniche del 
computer e dell’immagine digitale, 
una serie di influenze culturali 
provenienti dalle scienze 
contemporanee e una pulsione a 
“mettere in forma” e dare consistenza 
sensibile a processi sviluppati tramite 
sistemi computazionali. Quelle 
dinamiche, quei processi attivabili 
dalle logiche del medium che di per sé 
non hanno una forma visiva tangibile. 

Al fine di motivare le osservazioni 
generali sulla mappatura dei dati in 
arte, è necessario illustrare alcuni 
progetti particolarmente significativi 
in merito [3] . Il lavoro di John Simon 
ad esempio il quale ha avuto (ormai 
dieci anni fa) il merito di rendere 
manifeste le connessioni nelle sue 
opere tra i nuovi media e movimenti e 
figure dell’arte moderna, quali 
Mondrian, Klee, e Sol Le Witt. Inoltre, 
mentre il campo artistico dei nuovi 
media sta rapidamente crescendo a 
dismisura, e mentre gli artisti in tutte 
le discipline usano adesso per 
abitudine il computer come uno 
strumento nel loro lavoro, ci sono 
ancora pochi artisti che si 
concentrano su uno dei più 
fondamentali e radicali concetti 
associati ai computer digitali: quello 
della computazione. 
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Given: 

Ari icon described by a 32 X 32 grid. 

Allowed: 

Any element of thè grid to be colored black or white 
Shown: 

Every Icon 


John F. Simon Jr - Every _lcon 


■ ■ 


Simon ricerca in maniera sistematica 
ed in tempo reale la computazione 
con finalità estetiche. Nel suo primo 
lavoro on line Every Icon (1998) Simon 
usava infatti la computazione in 
tempo reale per creare opere dotate 
di un punto di inizio nel tempo, ma 
senza nessuna soluzione di continuità. 
Mentre si possono trovare sicuri 
esempi per queste opere nell’arte 
moderna (per esempio neN’Arte 
Cinetica e Programmata degli italiani 
Gruppo T e Gruppo N [4]), 
Simonpersegue una sua unica 
strategia: egli usa la vita artificiale, 
automi cellulari e altre tecniche 
informatiche per creare immagini 
complesse [5] . Il processo è 
controllato da un set di parametri che 
costituiscono il “genoma” della forma. 
Tali parametri consistono in regole 
che governano il processo cellulare. 

Se le immagini di Simon sono il 
risultato di una computazione in 
tempo reale dentro un lavoro stesso, 
quelle di Lisa Jevbratt sono state 
spesso guidate dai dati Internet. In un 


progetto del 2001, Mapping thè Web 
Infome, la Jevbratt aveva elaborato 
uno speciale software che consentiva 
la facile creazione di crawlers nel web 
[6] e la visualizzazione di dati raccolti. 
Invitò poi molti artisti a utilizzare 
questo software per creare dei propri 
crawlers e anche per visualizzare i dati 
raccolti in differenti modi. Questo 
progetto esemplificava un nuovo 
lavoro d’artista come designer di 
ambienti software, resi poi disponibili 
agli altri. 

Scrivendo su database, visualizzazione 
e mappatura dei dati, Christian Paul 
faceva la seguente osservazione 
riguardo la materializzazione dell’ era 
digitale: "Nell’era digitale, il concetto 
di materializzazione si applica non 
solo al nostro corpo fisico, ma anche 
alle nozioni di oggetto e materia in 
generale. L'informazione stessa 
sembra aver perso il suo corpo, 
diventando una qualità astratta che 
può realizzare transizione fluida tra i 
diversi stati della materia” (Paul, 

2003). 

L’analisi della Paul è oggetto di 
discussione in merito alla perdita del 
corpo ed è spesso promossa come un 
beneficio per le tecnologie 
dell’informazione. Il focus artistico ed 
estetico sul corpo è in evidente 
contrasto con le pratiche scientifiche 
ed ingegneristiche che hanno de- 
materializzato il corpo stesso lungo il 
corso dell’invenzione e dello sviluppo 
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delle tecnologie dell’ informazione 
contemporanee. Con le parole di 
Roberto Diodato [7] : “L’immagine 
digitale non è, si potrebbe dire, 
propriamente “immagine”, bensì 
corpo-immagine, poiché costituita da 
sequenze ordinate di unità binarie, o 
altrimenti stringhe di caratteri che si 
sviluppano in diversi livelli di una 
sintassi che costruisce la coincidenza 
tra queste stringhe e le apparenze 
sensibili". 

Questi progetti insistono sulla natura 
peculiare deN’immagine digitale, in 
particolare ciò che con Couchot [8] si 
era definito controllo totale 
deM’immagine punto per punto. Qui 
ogni elemento deN’immagine-flusso 
elettronica è infatti programmato e 
dotato di comportamento. Il pixel non 
funziona solo come “supporto” visivo 
per rendere visibile la traccia di un 
agente ma diviene esso stesso entità 
attraverso il cui utilizzo un processo 
visivo inedito viene a manifestarsi 



Mapping thè Web Infame 


Note: 

[1] Giovanni Anceschi, L’oggetto della 
Raffigurazione, Etas, Milano, 2002 

[2] In particolare teorie dei sistemi di 
comunicazione, della vita artificiale e 
della complessità. 

[3] Warren Sack, Aesthetics of 
Information Visualization, pdf 
disponibile all’uri: 
http://people.ucsc.edu/wsack 

[4] “Per tutti questi gruppi valeva 
l’esigenza costitutiva e fondante di 
un’interpersonalità nell’attività di 
ricerca che fosse il primo passo verso 
un’oggettivazione della produzione 
artistica stessa” (Giovanni Anceschi, 
Sull’estetica di Bense, in Max Bense, 
Estetica, 1965, p. 8) 

[5] Ambizione ed aspirazione 
condivisa da un filone estremamente 
vitale, quale "L’Arte Biologica”, una 
costola dell’arte generativa che pone 
l’accento sul governo e la 
programmazione di processi organici, 
di cui un valido rappresentante nel 
panorama italiano è Nicola Toffolini. 

[6] Un crawler è un programma 
informatico che automaticamente si 
sposta da un sito Web ad un altro che 
acquisisce una copia testuale di tutti i 
documenti visitati e li inserisce in un 
indice. 
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[7] Roberto Diodato, Estetica dei [8] Edmond Couchot, 

Virtuale, Bruno Mondatori, Milano, 

2005, p.20 Paris, 1988, p. 132 
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Video Letter: Quando II Video Diventa 

Coscienza 

Francesco Bertocco 



C’è una storia che si divide in due 
parti, come due coscienze che si 
intrecciano, si sfumano, si 
abbracciano. Da una parte Shuji 
Terayana, uomo di teatro, poeta, 
cineasta d’avanguardia; dall’altra 
Shuntaro Tanikawa, poeta. 

Video Letter q | a storia di uno 
scambio, di un passaggio tra l’identità 
e l’immagine, tra lo schermo (il video, 
come didascalizzato dal titolo) e la 
biografia. Tra il 1982 e il 1983, Tanikawa 
e Terayana decidono di scambiarsi 
delle lettere visive, registrando prima 
uno poi l’altro, come mittente e 
destinatario, dei video tapes privati, 
fatti di ricordi e immagini intime, di 
parole, di ritagli di giornale, appunti e 
piccole fotografie (polaroids, 
snapshots). Non ci sono regole 
drammaturgiche dentro questo 


scambio, le loro video-lettere 
partecipano alla vita come i gesti di 
ogni giorno, sono estratti della 
coscienza, frammenti di immagini e di 
realtà che, una volta uniti, 
costruiscono una piramide d’identità, 
al cui vertice, c’è sovrano e sfuggente, 
il video. 

Il loro scambio ha un epilogo che 
coincide con la morte di Terayana: dal 
quel momento l’amico, Tanikawa, si 
occuperà di fare le necessarie 
correzioni del montaggio e sistemerà 
l’audio delle “Letters”, chiudendo il 
cerchio iniziato con l’invio del primo 
video . 

Negli anni di Video Letter, il video era 
a metà della sua sperimentazione, 
artisti americani e europei, 
trasformavano le loro azioni in 
sequenze analogiche, in istanti 
replicabili e diffusibili. Appunto, 
diffusione e riproduzione, due dei 
passaggi che governano lo scambio di 
informazioni, canali dentro cui la 
comunicazione si realizza e si 
sviluppa. Il gesto di Tanikawa e 
Terayana, che pare umilmente 
narcisistico, lascia che sia l’arte a 
entrare in quell’interstizio che precede 
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l’intimo incontro tra due individui. Per 
scrivere sul loro lavoro, le parole del 
compianto critico francese Raymond 
Bellour ci lasciano la più grande 
esegesi dell’opera di Terayana e 
Tanikawa. 



Shuji Terayama 


Raymond Bellour individua quattro 
qualità di Video Letter, la prima delle 
quali si fonda sulla domanda: “chi 
parla?”. Chi abbiamo di fronte? 

Taikawa o Terayana? Nonostante la 
semplice alternanza, 
mittentedestinatario, sempre 
rispettata in tutte le sedici Video 
Letters, la percezione della differenza 
tra le due identità, svanisce poco alla 
volta. 

Ci sono tratti in cui l’immagine, il 
frammento di una vita, una fotografia, 
un estratto di giornale, non lascia i 
segni necessari per capire l’identità di 
chi registra, di chi riprende quel dato 
oggetto, quella parola, la voce. Baron 
Cysing e William Burroughts hanno 
scritto insieme Third Mind, un libro 
realizzato a due mani, fuori 
dall’autorità dell’autore, che genera 


qualcosa che va oltre il senso più 
stretto delle parole. Nelle loro 
intenzioni, l’unione di due persone 
può genere qualcosa di diverso, che 
supera la provenienza e l’origine delle 
parole. Ovvero, una terza mente, che 
nasce dagli sforzi delle due 
precedenti, ma che porta a un livello 
dove nessuna della due può passare. 

Probabilmente Bellour quando aveva 
scritto su Video Letter aveva in mente 
quel libro (uscito nel 1977, in francese, 
dieci anni prima deM’articolo), ma ciò 
che più sorprende è che quello sforzo 
collettivo si realizza così chiaramente 
in un’oggettività così esplicita come 
quella del video. Il collage di Tanikawa 
e di Terayana riesce ad aggirare la 
specificità del medium, per affrontare 
un processo di generazione. 



Shuji Terayama 


La seconda qualità di Video Lettere 
legata all’identità e ai segni che noi 
intravediamo come unica traccia. 
"Sono un uomo invisibile?” si chiede 
Terayana. Che cosa compare della 
nostra identità in quegli oggetti, 
quelle fotografie, quelle immagini che 
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appaiono e scompaiono nello 
schermo, attraverso di esso? Noi ci 
identifichiamo in questi due attanti in 
base alle loro esperienze (di cui non 
sapevamo ovviamente nulla, ma 
siamo liberi di interpretarli, di legarci 
alle nostre "prime” impressioni), ai loro 
ricordi, che si trasformano nello 
schermo in segni, autonomi e 
interpretabili a loro volta. Infine, si 
ritorna sull’identità in Video Letter, 
ridotta a ciò che appare, o meglio "dei 
segni sparpagliati come sabbia, che 
oscillano tra la pura contingenza e 
qualche punto di sosta, di ancoraggio” 
(Bellour). 

La terza qualità si muove sul territorio 
della semiotica. Da dove sono partiti 
Terayana e Tanikawa? Ma soprattutto 
dove si sono incontrati? Il territorio di 
contatto delle loro ricerche sembra 
quel corpo dell’immagine, che loro, 
insieme, hanno composto. Nel video 
le parole si disperdono, s’interrogano 
sul loro senso (aleatorio). Prima viene 
il suono, l’oggetto, poi ultimo e 
cruciale giunge il senso. Tutto ciò può 
esistere in un solo corpo, legato a due 
menti, che materializzano il loro 
comunicare su di un territorio unico, 
uno spazio all’incrocio tra due poli 
opposti intimamente intrecciati. 

Manca un elemento che Bellour pone 
per ultimo: la materia. “La quarta 
grande qualità di ‘Video Letter’ è di 
effettuare tra i supporti espressivi lo 
stesso tipo di fusione (di confusione) 


che si crea tra le modalità 
dell’immagine e tra gli enunciatori”. I 
supporti di "Video Letter” sono in 
primis la fotografia, come modalità di 
manifestazione della memoria, ma 
soprattutto come oggetto di 
comunicazione per eccellenza. La 
fotografia ci ricorda chi eravamo, che 
a volte le parole si allontanano dalle 
immagini a cui si riferiscono, che 
abbiamo bisogno di vedere per 
ricordare, per far affiorare quel 
momento perduto o queiristante 
sfuocato dal tempo. Terayana mostra 
le foto di sua madre, giovane e bella, 
ce le mostra con il gesto di un figlio 
nel ricordare la madre, che subito 
dopo vediamo vecchia e morente. 
Allora il ricordo si fa testimonianza di 
qualcosa che è trascorso forse troppo 
velocemente (come lo sfogliare le 
pagine di un libro fotografico di 
ricordi, quel gesto così lacerante e 
dignitoso). 



CMw. ‘Ili , rii 111 ÌWH 

Shuji Terayana-Shuntaro Tanikawa - 
Video Letters 


Ma Bellour ci consiglia di guardare la 
fotografia come oggetto tra gli altri, 
segno tra i segni. Non dobbiamo 
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attenerci alla sua ontologia, ma 
cercare la sua partecipazione in 
questo universo di segni. La 
grandezza di Video Lettere dentro 
questo incrocio di “ponti” (un ultimo 
prestito a Raymond Bellour), tra il 
linguaggio e l’immagine, dove tutto si 
mescola, si frantuma, si stritola. Ciò 
che ci rimane è questa terra 


d’incrocio, dove tutto sembra ibrido, 
indefinibile, quasi imprendibile, ma 
che rinasce in questa 
indeterminazione, che 
misteriosamente rende tutto più vero. 


http://www.ubu.com/film/terayama 

video-letter.html 
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Biennale Performa 09: Alle Radici Del Video E 

Del Noise 

Silvia Bertolotti 



Autunno a New York. Non è l’incipit 
per un racconto fatto di situazioni 
romantiche impresse su celluloide o 
per rèveries vintage. Magari è anche 
questo, New York è sempre tutto e il 
suo contrario. Ma un autunno a 
Manhattan può essere un’instancabile 
e sempre sbalorditiva passeggiata 
artistica, che nel mio caso ha avuto la 
fortuna di avvenire proprio durante i 
giorni in cui si è svolto un evento 
eccezionale per noi amanti delle arti 
digitali ed elettroniche: la Biennale 
Performa 09, rassegna 
multidisciplinare e trasversale, che 
anche quest’anno si è svolta in più 
locations contemporaneamente, 
dedicata alle performing arts, in tutte 
le loro declinazioni. 

Per questa edizione, tenutasi dal 1 al 
22 Novembre 2009, l’idea è stata 


quella di volgere lo sguardo indietro, 
verso le origini dell’arte performativa e 
multimediale contemporanea. Questo 
curioso ed emozionante flash back 
artistico ed estetico avviene non a 
caso in concomitanza con il 
centenario della pubblicazione del 
Manifesto del Futurismo. 

Così, all’insegna di un excursus storico 
e teorico, per l’edizione 2009 si è 
ripercorsa a ritroso la storia dell’arte 
contemporanea, con numerose 
iniziative, concerti e mostre; un pò per 
interesse personale, un pò per 
l’eccezionaiità di questi momenti 
performativi, ho voluto soffermarmi 
su due eventi che omaggiano la 
nascita di ciò che sono oggi due 
correnti artistiche tra le più importanti 
nel digitale: la musica elettronica e la 
videoarte. 



Years of Performance Video: Vito Acconci 
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Al PS1 Contemporary Art Center, uno 
degli spazi artistici più stimolanti di 
New York, Performa 09 ha 
organizzato 100 Years (Version #2, 

PS1, nov 09), una mostra che ha 
presentato i momenti più importanti e 
decisivi della storia della Performance 
Art. Sono stati presentate oltre 200 
opere fra cui installazioni, film, 
documenti audio-visivi che hanno 
illustrato i lavori più esemplari della 
storia della performance art di cui 
New York rappresenta la capitale 
indiscussa. 

Una collettiva che ha anche avuto il 
pregio di fornire numerose 
informazioni di tipo documentaristico, 
esplicitamente concepita per essere 
una sorta di archivio della storia della 
performance art, caratterizzata non 
solo da documenti originali ma anche 
da testi riproducibili, foto, film e 
materiali audio totalmente accessibili 
al pubblico. Il tutto ideato come un 
progetto di trave! ing research in 
forma di rassegna espositiva, con 
numerose connessioni ovviamente 
anche con la scena artistica locale. 

100 Years è stata curata da Klaus 
Biesenbachm, chief curatorial advisor 
di PS1 e del MOMA, e da RoseLee 
Coldbergm curatrice e direttrice di 
Performa. 

AM’interno di 100 Years, l’EAI 
(Electronic Arts Intermix) ha 
presentato la mostra 45 Years of 
Performance Video-, punto nodale, 


nonché origine di tutta la videoarte 
contemporanea, ossia l'incontro 
avvenuto nella seconda metà del 
secolo scorso fra performance live 
(T happening) e il mezzo espressivo del 
video. Da questo connubio e sintesi è 
scaturita un’unità artistica che ha 
trasceso l’apparente polarità tra 
oggetto (performance) e strumento 
(video): la nascita della videoarte con i 
suoi successivi sviluppi, ha infatti 
avuto uogo proprio quando la live 
performance ha cominciato ad essere 
registrata e trasmessa attraverso 
immagini filmiche. Quando cioè il 
video è diventato il format di esercizi 
concettuali basati sull’azione del 
corpo. 



45 Years of Performance Video: Dan 
Graham 


Le molteplici strategie creative di 
alcuni dei più grandi esponenti e 
precursori della videoarte sono state 
presentate in questa esposzione: da 
Marina Abramivich a Matthew Barney, 
ma anche Guido Van der Werve e Dan 
Graham. Diversi monitor sono stati 
posti in successione, a mostrare, in un 
percorso circolare che si sviluppa 
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storicamente, le diverse registrazioni 
dei vari artisti. In alcuni casi è anche 
possibile ascoltare la parte audio 
grazie a delle cuffie. In questo modo 
naturalmente si arriva al 2009 a 
partire dai primi esempi di happening 
filmato degli anni 60. 

Il secondo evento su cui vorrei 
soffermarmi e’ stato un concerto che 
si e' tenuto al Town Hall di Manhattan: 
Music for 16 noise intoners. Tutto 
nasce in occasione della ricostruzione 
della macchina intonarumori di 
Marinetti, commissionata da Performa 
09 a Luciano Chessa: il conseguente 
concerto è stato prodotto e 
presentato da Performa in 
collaborazione con SFMOMA e 
EMPAC. Curatori sono stati lo stesso 
Luciano Chessa e Esa Nickle 

Durante il concerto sono stati eseguiti 
non solo brani orginali di autori storici 
(Russoio, Buzzi) ma anche contribuiti 
di autori contemporanei e attivi su 
altri versanti come Mike Patton, Blixa 
Bagerld, Elliott Sharp e inoltre lo 
stesso Chessa. 

Le famose macchine intonarumori 
sono state disposte sul palco una 
accanto all’altra, come tanti piccoli 
edifici squadrati in fila, seguendo 
un’archiettura orchestrale. Quello che 
però producono è l’idea stessa di 
suono, in una concezione nuova e 
dalla prospettiva ribaltata, in cui si 
approccia il suono stessa nella sua 


essenza rumoristica, di fenomeno che 
si produce nel silenzio. Il rumore, 
quello che esce da quelle macchine e 
che penetra le nostre orecchie e la 
nostra coscienza a livello di fenomeno 
puramente acustico, è quello stesso 
che noi sentiamo nel mondo, al di 
fuori di una sala da concerto. 
Paradosso e nuova presa di coscienza 
acustica allo stesso tempo. 



Image courtesy by Performa 09: Luigi 
Russo lo - Intonarumori 


Già Russoio nel 1913 nella sua Arte del 
Rumore, che precede la realizzazione 
delle macchine intonarumori, 
dichiarava la fine del silenzio. Il 
Novecento con l’invenzione di nuove 
macchine, l’indutralizzazione e le 
prime forme di urbanismo 
teconologico, ha dischiuso un mondo 
esterno e una realtà quotidiana in cui 
il suono e il silenzio possono ormai 
essere filtrati da una struttura e un 
pensiero musicale. Tornare al 
Futurismo in questo caso, come 
Performa 09 ha scelto di fare, significa 
scegliere di soffermarsi sulla nascita 
del Rumore e sul suo rapporto non 
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solo col silenzio ma con la musica 
stessa. 

Performa 09 ha quindi deciso di 
commissionare a Chessa la 
ricostruzione di questi strumenti e da 
ciò è nata anche l’idea di dedicare 
parte della Biennale al Futurismo e 
all’arte performativa per eccellenza: la 
musica. 


http://www.performa-arts.org/ 

http://www.psl.org/ 

http://www.eai.org/eai/index.htm 
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Per II Futuro Del Giornalismo: Modelli A 

Confronto 

Simona Fiore 
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Il giornalismo e l’editoria stanno 
morendo? Stiamo assistendo al loro 
inesorabile declino? Per quanto 
possano sembrare vere queste 
dichiarazioni al giorno d’oggi, lo sono 
solo in parte. 

Che il mondo del giornalismo e 
dell’editoria stiano attraversando un 
periodo di crisi è un dato di fatto. Ma 
probabilmente le responsabilità di tale 
situazione vanno attribuite ad un 
modello di business inadeguato, poco 
attento al cambiamento che ha 
caratterizzato negli ultimi anni la 
società e quindi i consumatori. In 
questo Internet ha giocato 
indubbiamente un ruolo decisivo, 
proponendo un’offerta basata sulla 
long tail, capace di soddisfare le 
esigenze più settoriali e di nicchia. 


MMtétorsk esistito alla nascita di utenti 
, che non preferiscono un 
medium ad un altro, ma piuttosto li 
utilizzano simultaneamente per 
soddisfare al meglio le loro esigenze. 

La soluzione al declino del settore del 
giornalismo e dell’editoria sta quindi 
nella ricerca di nuovi modelli, capaci di 
soddisfare da un lato i bisogni dei 
"nuovi” consumatori, esigenti e 
volubili, dall’altra quelli degli operatori 
del settore, i giornalisti in particolar 
modo, che si trovano in una situazione 
stagnante. Ancora una volta Internet 
gioca un ruolo decisivo, non più 
antagonista ai media tradizionali, 
come è stato considerato 
inizialmente, ma come possibile 
risolutore dell’attuale crisi. Le 
probabili alternative giungono dagli 
USA e sfruttano le dinamiche di 
partecipazione dal basso e di 
condivisione tipiche del web. 

I nuovi modelli emergieofiifquali 
tàps&cAófiaìÀémg , il o il 

si presentano come 
possibili strade per il futuro del 
giornalismo. 
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Spot.us è tra i progetti che hanno 
riscosso maggiore successo. La 
piattaforma web è stata realizzata in 
California da David Cohn con un 
finanziamento di 340.000 dollari della 
Knight Foundation, ente statunitense 
e con un obiettivo ben preciso: “Our 
mission is to support investigative and 
locai journalism...One of our 
guidelined philosophy is that 
journalism is a process not a product 
(...)The other guideline is that 
journalism should be participatory." 

Spot.us fa leva su tre elementi, il 
giornalismo partecipativo, il 
crowdfunding e il locai journalism. 
Giornalismo partecipativo e 
crowdfunding si combinano nel 
progetto attraverso un processo 
democratico e di condivisione: gli 
utenti si confrontano e decidono un 
argomento da assegnare ad un 
giornalista freelance, stimano il costo 
deM’inchiesta e la finanziano 
attraverso dei micro pagamenti, di 20 
dollari in media e non superiori al 20% 
del costo del singolo articolo; questo, 
per evitare ogni forma di pressione da 


parte di gruppi esterni. L’altro 
elemento fondamentale su cui si basa 
il progetto è il giornalismo locale: solo 
in quest’anno Spot.us ha infatti 
raccolto 45 mila dollari nella sola area 
di San Francisco portando a termine 
40 inchieste legate al territorio. 

Indice del successo di questo modello 
alternativo di giornalismo è stata 
l’inchiesta sul "vortice di rifiuti 
dell’Oceano Pacifico", condotta per il 
New York Times, dalla giornalista 
freelance, Lindsey Hoshaw. La 
giornalista ha potuto concludere 
l’inchiesta grazie ai finanziamenti dei 
donatori di Spot.us, circa un centinaio, 
tra cui anche il fondatore di Wikipedia, 
Jimmy Wales. 

Il crowdfunding journalism sta 
prendendo piede anche in Europa che 
da sempre guarda agli Stati Uniti con 
estrema attenzione, per apprendere 
percorsi alternativi e riprodurli in 
chiave contestuale secondo il 
paradigma think global and act locai. 
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Napoli, lo scorso mese, ha presentato 
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Pulitzer . un progetto che si basa sul 
crowdfunded reporting e sul generai 
crowdfunding. Pulitzer, a differenza di 
Spot.us non è un progetto no-profit. 
Esso si presenta come una struttura di 
servizio e in quanto tale è finalizzata 
alla produzione di reddito che trarrà 
dall’applicazione di una aliquota sui 
fondi raccolti per affrontare i costi di 
gestione e garantire sempre il 
raggiungimento dei suoi obiettivi e 
dei soggetti finanziati attraverso la 
piattaforma. Pulitzer nasce con un 
obiettivo ben preciso come spiega 
Antonio Rossano: “divenire una 
piattaforma di riferimento e di 
sostegno per i giovani giornalisti che, 
non avendo ancora un nome 
affermato ed una propria "vendibilità” 
sul mercato dell’ informazione. 


possano attraverso essa finanziare le 
proprie attività giornalistiche." 

Pulitzer e Spot.us si presentano come 
possibili strade alternative percorribili 
dal giornalismo per risollevare le 
proprie sorti. È difficile al momento 
stabilire quali modelli si riveleranno 
più efficaci per il giornalismo: ciò che 
invece sembra essere abbastanza 
chiaro è il momento di cambiamento 
che questo settore sta affrontando, un 
cambiamento in chiave innovativa, 
sintomo di una variazione nella 
percezione di questa professione 
intesa non più come elitaria ma 
democratica e partecipativa. 


http://www.spot.us/ 
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Link index 


Cimatics 2009: Festival e Citta’ 
http://www.digicult.it/digimag/article.asp?id=1325 
http:/ / www.cimatics.com/ festival2009/ 

Le Linee Di Indagine E Di Ricerca Di Joost Rekveld 
http://www.lumen.nu/rekveld/wp/index.php 
Intelligenze Fluttuanti 

Jonah Brucker-cohen: I New Media, Dal Web 2.0 Al Web 4.0 

http://coin-operated.com/ 

http://www.data.ie/wordpress/ 

http://ntrg.cs.tcd.ie/ 

http://steinhardt.nyu.edu/mcc/ 

http://www.bumplist.net/ 

Christian Zanesi, L’atto Dell'ascolto 
http://www.ina.fr/grm 

http://en.wikipedia.org/wiki/Musique concrète 
http://fr.wikipedia.org/wiki/Festival Présences électronique 
http://www.grmtools.org 

Less Talk, More Action. Intervista A The Yes Men 
HTTP://WWW. beyondtalk.net 
http://www.theyesmen.org/join 
http://iht.greenpeace.org 
HTTP://WWW. beyondtalk.net 
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http://theyesmen.org/ 

L’oriente Attivista: Tra Chitarre E Gentrification 

http://ifamy.jp/en/ 

http://www.youtube.com/watch?v=9LpBlE4EE7k 

http://freeter-union.org/ 

http://www.cortguitar.com/ 

http://www.youtube.com/watch?v=R0IGFdfp8Zs 

http://www.youtube.com/watch?v=9LpBlE4EE7k 

http://www.frankfurter-info.org/Nachrichten/proteste-der-sudkoreanischen- 

arbeiterinnen-bei 

http://en.wikipedia.org/wiki/Minoru_Mori 

http://www.mori.co.jp/en/ 

http://www.omotesandohills.com/english/index.html 

http://travel.nytimes.com/2006/02/15/travel/15tokyo.html78dpc 

http://www.youtube.com/watch?v=7pbKvESThnO&NR=l 

Identità’ Mediali 

http://www.mediaarthistory.org/ 

Monsieur Morin: Per Un’etica Del Pensiero Complesso 

http://www.meetthemediaguru.org/index.php/ll/edgar-morin-evento-ll-nov 

embre-video-dellevento/ 

http://www.meetthemediaguru.org/index.php/category/edgar-morin/ 

http://lavoixdunet.eu/ 

Modelli Di Creatività’ Distribuita: Il Crowdsourcing 
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http:/ / www.istockphotos.com 

http://99designs.com/ 

http://www.bootb.com/it/ 

http://www.crowdspring.com/ 

http://www.ideabounty.com/ 

http://www.radarmusicvideos.com/ 

http://zooppa.com/ 

http://victorsandspoils.com/ 

http://victorsandspoils.com/ 

Mediamatic Travel: Turismo Culturale Online 

http://travel.mediamatic.net/ 

http://www.eindeutscherpavillon.de/ 

http://www.mediamatic.net/page/124558/en 

http://www.mediamatic.net/page/126816/en 

http://www.napoliest.it/ 

http://www.mediamatic.net/page/101520/en 

La Babele Dell’Innovazione 

Lo Schermo E La Cìtta’.contìnuous City Dì Marianne Weems 

http://www.thebuildersassociation.org/ 

http://www.thebuildersassociation.org/about_staff_MarianneWeems.html 

Francesca Proìa: Il Respiro Del Corpo Sottile 

http://www.myspace.com/francescaproia 

Estetica E Computazione: Dalle Orìgini Dell’Arte Generativa 
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Video Letter: Quando II Video Diventa Coscienza 

http://www.ubu.com/film/terayama_video-letter.html 

Biennale Performa 09: Alle Radici Del Vìdeo E Del Noise 

http://www.performa-arts.org/ 

http://www.psl.org/ 

http://www.eai.org/eai/index.htm 

Per II Futuro Del Giornalismo: Modelli A Confronto 

http://www.youtube.com/watch?v=C5XNKY2TNOI 

http:/ / www.spot.us/ 
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